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Lo stato degli studi 
 
Nel panorama degli studi di storia della critica figurativa del secondo dopoguerra, manca 
una disamina delle posizioni degli autori della pagina d’arte del periodico romano “Il 
Mondo” - in un primo tempo “Settimanale di politica e letteratura”, quindi, dal quarto 
numero del 1953, “Settimanale politico, economico e letterario” -. Studi - raccolte di 
documenti1, indagini sul rapporto tra arte e critica militante in Italia2 e affondi sulla 
trasformazione del vocabolario visivo tra anni Quaranta e Cinquanta3 - che, anche quando 
hanno centrato la propria attenzione su periodici o giornali non specialistici (a titolo 
esemplificativo, sulle pagine culturali de “L’Unità”, di “Rinascita”, de “L’Europeo”, de 
“L’Espresso”, perlopiù a caccia degli articoli delle grandi firme: Mario De Micheli, 
Roberto Longhi, Francesco Arcangeli, Lionello Venturi4) hanno sempre finito per tenere 
fuori fuoco la definizione dei tratti propri della specola sulle arti costituita dal settimanale 
diretto da Mario Pannunzio. 
Nell’ambito degli studi che, a partire dall’ultimo anno della direzione pannunziana, hanno 
ricostruito le vicende de “Il Mondo”5, spazio preminente è stato dato alle battaglie 
politiche, economiche e civili del settimanale e alla costituzione del gruppo tra anni Trenta 
                                                
1 Si rimanda, in particolare, a T. Sauvage [A. Schwarz], Pittura italiana del dopoguerra (1945-1957), 
Milano, Schwarz, 1957; G. Celant, L'inferno dell'arte italiana. Materiali 1946-1964, Genova, Costa & 
Nolan, 1990; P. Barocchi, Storia moderna dell'arte in Italia. Manifesti polemiche documenti, Vol. III, 2, Tra 
Neorealismo e anni novanta 1945-1990, Torino, Einaudi, 1992; L. Caramel, Arte in Italia 1945-1960, 
Milano, Vita e Pensiero, 1994. 
2 F. Fergonzi, La critica militante, in La pittura in Italia. Il Novecento/2 (1945-1990), a cura di C. Pirovano, 
Milano, Electa, 1993, pp. 569 – 598. 
3 Idem., Lessicalità visiva dell’italiano. La critica dell’arte contemporanea 1945-1960, Pisa, Scuola Normale 
Superiore, 1996.  
4 Si allude anche ad antologie di singoli scriventi, a titolo esemplificativo R. Longhi, Scritti sull’Otto e 
Novecento 1929-1966, Firenze, Sansoni, 1984; F. Arcangeli, Dal Romanticismo all’Informale, Vol. II, Il 
secondo dopoguerra, Torino, Einaudi, 1977. 
5 I 18 anni de “Il Mondo”, Roma, Edizioni della Voce, 1966; P. Bonetti, “Il Mondo” 1949/66: ragione e 
illusione borghese, Roma-Bari, Laterza, 1975; P.F. Quaglieni, Il nostro debito col “Mondo” di Pannunzio, 
Firenze, Le Monnier, 1978; M. Del Bosco, I Radicali e “Il Mondo”, Torino, Eri, 1979; G. Spadolini, La 
stagione del “Mondo” 1949-1966, Milano, Longanesi, 1983; E. Scalfari, La sera andavamo in via Veneto. 
Storia di un gruppo dal “Mondo” alla “Repubblica”, Milano, Mondadori, 1986; “Il Mondo”. Indici 
analitici, con prefazione di G. Spadolini, Firenze, Passigli, 1987; V. Frosini, “Il Mondo” e l’eredità del 
Risorgimento, Catania, Bonanno, 1987; Pannunzio e il “Mondo”, a cura di M. Pegnaieff, A. Brandoni, G. 
Valentini, Torino, Meynier, 1988; M. Boneschi, “Il Mondo” e Pannunzio nei ricordi di un collaboratore, 
Milano, Cordani, 1989; “Il Mondo”. Antologia di una rivista scomoda, a cura di G. P. Carocci, Roma, 
Editori Riuniti, 1997. Nel quadro della vasta pubblicistica relativa al settimanale, l’elenco presenta i testi 
considerati salienti; restano fuori, per esempio, alcune delle pressoché annuali pubblicazioni promosse dal 
Centro Pannunzio di Torino, che da circa quarant’anni cura mostre e studi centrati sul periodico e sul suo 
fondatore.   
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e Quaranta. In questo contesto, per primo è stato Tempi di ferro di Antonio Cardini6 ad 
avere ragionato sulle posizioni espresse dagli autori de “Il Mondo” in ambito culturale, 
offrendo un tentativo di inquadramento della “prospettiva laica congiunta alla democrazia” 
ed alla “cultura neorealista”7 che, per quasi un ventennio, aveva ispirato gli autori del 
periodico.  
Sempre trattate a parte e mai inserite in un discorso complessivo sulla rivista, le questioni 
della grafica (che, opera della matita di Mino Maccari ed Amerigo Bartoli, non poteva 
essere questione disgiunta dalla definizione delle posizioni del giornale in materia di arti 
visive) e della fotografia, oggetto rispettivamente di due mostre e di un volume firmato da 
Massimo Cutrupi nel 20058.  
 
Gli autori della pagina d’arte de “Il Mondo” tra politica e cultura 
 
L'analisi delle pagine culturali de “Il Mondo” dimostra l'insufficienza di un ragionamento 
costruito sulla base di una mera contestualizzazione degli scritti figurativi comparsi nel 
settimanale nel sistema delle arti e nel dibattito critico del secondo Novecento. “Il Mondo”, 
ha osservato Asor Rosa9, è stato espressione di un clan, della élite raccoltasi a partire dagli 
anni Trenta attorno a Mario Pannunzio; un gruppo che, in alcuni dei suoi protagonisti (si 
citano, a titolo esemplificativo, Antonio Cederna, Alberto Arbasino, Nicola Chiaromonte) 
e in piena continuità politica e culturale, è poi confluito nell'avventura de “L’Espresso” di 
Benedetti e Scalfari. Su un ragionamento sempre agganciato alla logica del gruppo hanno 
insistito anche Scalfari, Cardini e, più di recente, Teodori10, gli ultimi saldando questione 
politica ed economica a battaglie di cultura. Sulla costituzione del gruppo, insomma, vale 
la pena di indugiare, resistendo alla tentazione di una distinzione tra questioni prettamente 
                                                
6 A. Cardini, Tempi di ferro: “Il Mondo” e l'Italia del dopoguerra, Bologna, Il Mulino, 1992. 
7 Ibid., p. 84. 
8 Un Mondo” di Maccari. Mostra delle vignette di Mino Maccari su “Il Mondo” di Pannunzio (1949/1966), 
Torino, Biblioteca Nazionale Universitaria, 18 novembre–18 dicembre 1995, catalogo della mostra, a cura di 
C. Autilio, Torino 1995; Un “Mondo” di Bartoli: mostra delle vignette di Amerigo Bartoli su “Il Mondo” di 
Mario Pannunzio (1949/1966), Torino, Biblioteca Nazionale Universitaria, catalogo della mostra, a cura di 
M. Pegnaieff, Torino, 1997; M. Cutrupi, “Il Mondo” e la fotografia. Il fondo Pannunzio, Roma, Nuova 
Arnica, 2005. 
9 All’interno di Il giornalista: appunti sulla fisiologia di un mestiere difficile, in Storia d'Italia, Vol. 4, 
Intellettuali e potere, a cura di C. Vivanti, Torino, Einaudi, 1981, pp. 1225-1257, Asor Rosa attacca da 
sinistra la natura salottiera dell’impegno politico e civile degli autori del settimanale di Pannunzio; presenta, 
inoltre, un efficace raffronto tra “Il Mondo” e “L’Espresso” di Benedetti. 
10 Il riferimento corre ai già citati volumi La sera andavamo in via Veneto... op. cit.; Tempi di ferro… op. cit.; 
per quel che attiene a Massimo Teodori, si veda Storia dei laici nell'Italia clericale e comunista, Venezia, 
Marsilio, 2008, volume nel cui ambito si cerca di connettere le battaglie culturali animate dai redattori de “Il 
Mondo” con l’attività della Associazione Italiana per la Libertà della Cultura. 
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storico-artistiche e culturali in senso generale, o addirittura tra scelte di campo in materia 
di arti visive e battaglie politiche e civili: sono gli stessi autori della pagina d’arte de “Il 
Mondo” ad indicare questa strada, in un dibattito che, negli anni dell’immediato 
dopoguerra, era giocoforza carico di ragioni ideologiche11.  
Servono appoggi ulteriori, aperture interdisciplinari, una ricostruzione di biografie e 
sodalizi umani, politici e culturali che affondano le loro radici negli anni compresi tra le 
due guerre e che permettono di fare luce sulle due componenti salienti del gruppo 
gravitante attorno a Pannunzio ed alla redazione de “Il Mondo”. Serbatoi di uomini e di 
idee, essenzialmente cultura di fronda per quel che attiene agli autori delle pagine culturali, 
intellettualità liberaldemocratica per quanto attiene alla definizione della rotta politica, 
economica e civile del settimanale.  
Per un periodico squisitamente romano come “Il Mondo” e per una figura come quella del 
suo direttore, la categoria della sociabilità assume un ruolo dirimente; prima che negli 
ambienti di via Veneto12, le tappe di costruzione del gruppo hanno visto molti dei suoi 
uomini transitare negli anni Trenta per luoghi “eletti” della cultura e della mondanità 
romana come il Caffè Aragno, ambiente ripetutamente rimpianto sulle colonne del 
periodico, e simbolo di una Roma ancora immune dalla modernizzazione soprattutto 
urbanistica e tecnologica del secondo Novecento (oltre allo stesso Pannunzio, frequentatori 
assidui del Caffè sono stati, per esempio, Amerigo Bartoli, Leonardo Sinisgalli; e ancora, 
“rondisti” quali Emilio Cecchi: sua moglie, Leonetta Pieraccini, è collaboratrice assidua de 
“Il Mondo”13).  
Cultura di fronda, si è scritto. Per quel che concerne la genealogia del gruppo del 
“Mondo”, è documentato il passaggio al settimanale di molti intellettuali e critici prima 
                                                
11 Della preminenza di istanze politiche nelle schermaglie vive all’interno del dibattito visivo è conscia, per 
esempio, Paola Barocchi: Tra Neorealismo ed anni Novanta, op. cit., pp. 5-7. 
12 E. Scalfari, La sera andavamo in via Veneto... op. cit.  
13 Questione a parte meriterebbero gli artisti che hanno frequentato abitualmente la terza saletta dell’Aragno; 
su tutti si fa menzione di Francalancia, emblema della nostalgica evocazione di luoghi, uomini e arte degli 
anni Trenta viva sulle colonne de “Il Mondo” tra anni Cinquanta e Sessanta. Sull’importanza dell’Aragno al 
di fuori della mera prospettiva della sociabilità, in un discorso che metta a fuoco gusti e poetiche maturate 
nell’ambito del circolo dei suoi avventori, qualche allusione in E. Crispolti, La pittura del primo Novecento a 
Roma (1900–1945), in La pittura in Italia. Il Novecento/1 (1900-1945), a cura di C. Pirovano, Milano, 
Electa, 1992, pp. 457–566; un’analisi più approfondita in G. Lupo, Poesia come pittura. De Libero e la 
cultura romana (1930-1940), Milano, Vita e Pensiero, 2002. Circa Francalancia e l’Aragno, come detto più 
volte ricordati dagli autori delle pagine di cultura de “Il Mondo”, si rimanda per esempio ad A. Mezio, 
Francalancia, III, 14, 7 aprile 1951, p. 12; Idem, Un caffè letterario, IX, 17, 23 aprile 1957, p. 13; Idem, I 
pittori romani della terza saletta, VIII, 29, 17 luglio 1956, p. 7; Idem, Le amicizie pericolose, IX, 28, 9 luglio 
1957, p. 13; Idem, I pittori romani della terza saletta, VIII, 29, 17 luglio 1956, p. 7; Idem, Soffici al caffè, 
XVI, 41, 13 ottobre 1964, p. 13; di Gino Visentini è, invece, Le sirene del conformismo, IX, 2, 8 gennaio 
1957, p. 13; all’evocazione della Roma perduta sono dedicati anche lo scritto di Giancarlo Fontanesi Gli 
amici di Bartoli, XV, 23, 4 giugno 1963, p. 15; l’articolo di Domenico Sforza La vita di caffè, XVI, 52, 29 
dicembre 1964, p. 5.     
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riuniti attorno alle redazioni dei giornali di Longanesi e Maccari (“L'Italiano”, “Il 
Selvaggio”); di “Omnibus” (giornale diretto dallo stesso Pannunzio e da Benedetti, che di 
Longanesi erano stati allievi, giornale che fece da collettore di molta della intellettualità 
italiana che, dalla fronda, nel secondo dopoguerra avrebbe cercato un riposizionamento 
culturale o anche solo lavorativo); di periodici culturali illustrati e tangenti al gusto della 
intellettualità romana connotata in arte da un gusto genericamente naturalista o, lato sensu, 
antimodernista, periodici quali “Il Quadrivio” o “Il Tevere”14. Chi segua, per esempio - e si 
cita senza porre distinzione tra disegnatori, redattori delle pagine di cultura e scrittori che 
per “Il Mondo” confezionarono racconti o, sulle medesime colonne, pubblicarono romanzi 
a puntate - le parabole intellettuali di Mino Maccari, Amerigo Bartoli, Giuseppe Riamondi, 
Alfredo Mezio, Giovanni Comisso, Vitaliano Brancati, Ennio Flaiano, Corrado Alvaro, 
afferra con esattezza la misura di una linea di continuità troppo spesso recisa nel contesto 
di periodizzazioni troppo rigide tra il giornalismo – e la cultura, anche visiva - d’età 
fascista e di prima età repubblicana.  
Per chi si accinga a comprendere il posizionamento della rivista in seno alle principali 
diatribe culturali degli anni Cinquanta e Sessanta, è importante, e lo si preciserà in seguito, 
capire che cosa significhi il ponte gettato tra la Fronda e la redazione de “Il Mondo” 
attraverso l’ineludibile tramite di “Oggi”. 
Tale componente si è innestata sull’ossatura portante de “Il Mondo”, i cui autori delle 
pagine politiche ed economiche, accomunati dalla militanza nei ranghi della sinistra 
liberale, erano transitati attraverso la tappa obbligata dell’antifascismo – spesso di segno 
azionista - e, in molti elementi, erano stati allievi di Benedetto Croce15. A tale costola 
liberale devono essere ascritti anche alcuni autori della pagina d’arte de “Il Mondo”: oltre a 
Lionello Venturi e Carlo Ludovico Ragghianti, di cui si dirà in seguito, si possono fare 
almeno i nomi di Nicola Chiaromonte, Ignazio Silone, Roberto Pane, Nina Ruffini, Carlo 
Cordié, Angiolo Bandinelli.  
Ancora. Se si è detto del debito contratto da Pannunzio nei confronti del giornalismo 
longanesiano – debito esteso anche all’uso della fotografia16 – e dell’esempio de “Il 
Selvaggio” di Mino Maccari, i cui disegni, assieme a quelli di Bartoli, hanno dato sugo 
anche alle battaglie di cultura e di costume de “Il Mondo”, qualche altra riga va spesa per 
                                                
14 La ricognizione sul giornalismo italiano del primo Novecento Giornalismo italiano, vol. II (1901 -1939), a 
cura di F. Contorbia, Milano, Mondadori, 2007, offre importanti riferimenti bibliografici, una breve storia 
delle principali riviste italiane ed un profilo degli uomini che le animarono. 
15 Per le biografie ed i profili degli autori delle pagine politiche ed economiche de “Il Mondo”, si rimanda 
agli studi individuati nella nota numero 5.  
16 M. Cutrupi, “Il Mondo” e la fotografia… op. cit. 
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quello che è stato indicato come il secondo corno del problema: la tradizione del 
giornalismo di impronta liberale. “Il Mondo” di Pannunzio riecheggia l'omonima testata 
fondata da Giovanni Amendola nel 1922 e soppressa nel 1926 dal regime fascista. Proprio 
in questo giornale, il 1 maggio del 1925 era comparso il Manifesto degli intellettuali 
antifascisti redatto da Benedetto Croce. Riconoscibile, inoltre, è la continuità del giornale 
nei confronti della struttura e della direzione politica e culturale di riviste come 
“Risorgimento Liberale” (per l’intervallo di tempo nel quale fu diretto da Pannunzio, 1943-
1947), “L’Europeo” di Benedetti (1945-1954), “Il Mondo” di Bonsanti (1945-1946) - 
Bonsanti che fui poi autore del settimanale pannunziano - e con la poco indagata rivista 
“Mercurio” diretta da Alba de Céspedes che si era proposta, tra 1944 e 1948, la 
ricostruzione civile e morale del Paese facendo affidamento su molte delle penne poi 
transitate al settimanale di Pannunzio, tra cui vale la pena citare almeno Gorresio, Calogero 
e Garosci17. 
 
Nelle mani di Pannunzio, l’“estremista moderato”, la contraddittoria sintesi tra cultura di 
fronda e universo liberaldemocratico.  
 
È in Pannunzio, è chiaro, la sintesi operata tra la cultura di fronda e l’intellettualità 
liberaldemocratica. Cardini ha ragionato sul senso dell’operazione messa in atto con la 
fondazione de “Il Mondo”, vale a dire la ricerca di “un contenuto specifico da tutti 
riconosciuto da dare alla parola democrazia”, “su tutti i fronti”: “politico, storico, 
economico, letterario”, ed anche “artistico”18. In ambito culturale, continua Cardini, tale 
contenuto si identificava nella “esigenza del neorealismo”19. Cardini che non sbaglia 
quando connota tale “neorealismo” come componente “separata e distinta dalla 
propaganda”20, negando, per quanto riguarda l’arte difesa dagli autori del settimanale, la 
priorità del contenuto e affermando – lo aveva fatto più volte, negli anni Quaranta, 
Ragghianti – l’indipendenza delle arti dalla comunicazione di messaggi politici; rivela, di 
contro, un eccesso di schematismo quando afferma l’estraneità degli scritti di poetica di 
                                                
17 Della rivista sono stati pubblicati gli indici: E. Gurrieri, Indici di “Mercurio” (1944-1948), in “Studi 
italiani”, VI, 2, luglio-dicembre 1994; e in Letteratura, biografia e invenzione. Penna, Montale, Loria, 
Magris, e altri contemporanei, Firenze, Edizioni Polistampa, 2007, pp. 141-189. 
18 Tempi di ferro… op. cit, pp. 21-22. 
19 Ibid., p. 31.  
20 Ibid., p. 109. 
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Pannunzio e delle sue scelte editoriali rispetto alla cultura strapaesana, riconoscendo solo 
un generico “debito” nei confronti del magistero giornalistico di Leo Longanesi21. 
La questione va approfondita, o c’è il rischio che la stessa etichetta di “neorealismo” 
rimanga non solo una scatola vuota, ma generi errate sovrapposizioni con la letteratura 
della Resistenza o col “realismo socialista”, che gli autori de “Il Mondo” leggevano come 
“realismo esteriore”, segnato da “indifferenza morale”22. 
Il primo scatto, è d’obbligo, investe la figura stessa di Mario Pannunzio, il cui profilo è 
stato tracciato da Cesare De Michelis nei primi anni Novanta23. Il profilo di un uomo che 
ha diretto giornali, si è occupato di politica e storia ma, negli anni Trenta, è stato anche 
scrittore, critico letterario e cinematografico, pittore; sulle colonne de “Il Saggiatore”, 
mensile fondato a Roma nel 1930, e su quelle del settimanale “Oggi”24, il cui primo 
numero è del 21 maggio del 1933, ha preso posizione in alcune delle schermaglie culturali 
più in voga, difendendo, per esempio, il genere del romanzo dal formalismo, dalla retorica 
neoclassica ed estetizzante di tanta della letteratura coeva. Il suo punto di vista è stato 
giocoforza totale, ha investito la complessità degli aspetti umani, dalla politica alla cultura.  
È il caso di lasciare a parte, qui, la questione dell’evoluzione del pensiero politico e civile 
di Pannunzio, la cui azione e le cui intenzioni a partire dagli anni Trenta sono state mosse 
dalle pale dell’antifascismo e del liberalismo, nodi indagati in tutta la letteratura dedicata a 
“Il Mondo” ed al suo fondatore. Si intende, piuttosto, scendere sul campo della 
determinazione del pensiero pannunziano in fatto d’arte e letteratura. Per capire come 
l’ingrediente della “modernizzazione” perseguita anche attraverso la cultura, individuato 
da Cardini come il punto di discrimine con la cultura strapaesana, non era tratto distintivo 
dei critici e degli scrittori che dagli anni Trenta avevano aderito al “gruppo” e, alla fine 
degli anni Quaranta, preso parte all’avventura de “Il Mondo”.  
Pannunzio pittore, innanzitutto. Le testimonianze sono poche, ed ancora De Michelis cerca 
di sciogliere la matassa. De Michelis si sofferma su “un ritratto [pannunziano] della 
sorella” esposto alla prima Quadriennale (1931), sui “Giocatori di tennis che risalgono a 
quegli stessi primissimi anni Trenta”, sulla “natura morta con Della imitazione di Cristo di 
Tommaso da Kempis e un violino”; ne evidenzia l’attenzione nei confronti degli esiti “più 
                                                
21 Ibid., pp. 33-34. 
22 A. Mezio, La pittura sindacale, IV, 6, 9 febbraio 1952, p. 12. 
23 M. Pannunzio, L'estremista moderato. La letteratura, il cinema, la politica, a cura di C. De Michelis, 
Venezia, Marsilio, 1993. 
24 Alla rivista cui è fatto riferimento si sarebbe ispirata l’omonima testata fondata nel 1939 dallo stesso 
Pannunzio e da Benedetti, rivista cui si è più volte fatta menzione.  
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incisivamente realistici - non senza eco del realismo magico – della scuola romana”25. Alla 
Quadriennale, il ritratto della sorella di Pannunzio era stato esposto nella sala XXI A, 
assieme ad opere di Mafai, Donghi, Ziveri, Scipione, Ruggeri Quirino26; lì accanto, nella 
sala XXI B, quadri di Francesco Trombadori e Francalancia, abituali frequentatori del 
Caffè Aragno, nei cui locali Mario Pannunzio era presenza fissa.  
Nelle sue diverse declinazioni, si trattava di un campione credibile e rappresentativo della 
pittura romana tra le due guerre, dal Novecento capitolino al suo superamento in senso 
intimista, tonalista o espressionista27. A Roma si forma il gusto di Pannunzio, il cui 
“neorealismo” – per dirla ancora con le parole di Cardini – non poteva che essere declinato 
alla romana, con decise abluzioni nella cultura della “Italia magica”, più che nelle direzioni 
dell’espressionismo o del tonalismo. La stessa Roma che, e il messaggio era chiaro, nelle 
categorie formali del ritorno all’ordine e nella ricostituzione d’oggetto aveva trovato riparo 
dall’avanguardismo e dallo sperimentalismo dei primi quindici anni del secolo. Nella terza 
saletta dell’Aragno sedevano, accanto al futuro direttore de “Il Mondo”, l’animatore di 
“Valori plastici”, Mario Broglio, rondisti come Cecchi, Cardarelli, Baldini, pittori come 
Francalancia, Ceracchini, Antonio Donghi: ne è testimone il celebre dipinto Gli amici al 
Caffè di Amerigo Bartoli, conservato presso la Galleria Nazionale d’Arte Moderna e 
Contemporanea. 
“Realismo magico” è una parola chiave per inquadrare non solo le fonti visive e di cultura 
dell’opera pittorica, ma anche il gusto di Pannunzio; accanto ad esso, cultura popolare ed 
arte degli ingenui: antiformalismo, insomma. Centrale, per esempio, tanto nell’opera di 
Donghi, quanto in quella di Ceracchini28. Realismo sì, ma solo se opposto ad astrazione, ad 
avanguardismo; su questa strada, Pannunzio non avrebbe potuto seguire la rotta intrapresa 
da un democratico come Lionello Venturi, tra anni Quaranta e Cinquanta sempre più 
lontano dal sostegno ad un’arte di rappresentazione, attivo nella ricerca di una via di 
neoimpressionismo liberato dalle gabbie picassiane, ed impegnato nel sostegno del lirismo 
delle soluzioni pittoriche degli astratto-concreti. Venturi, il professore dei “Commentari”, 
la cui indulgenza nei confronti del formalismo, già presa di mira da Ragghianti negli anni 
                                                
25 M. Pannunzio, L'estremista moderato… op. cit., pp. XIII-XIV. 
26 Le informazioni sono desunte dal catalogo della Prima Quadriennale d'Arte Nazionale, Roma, Palazzo 
delle Esposizioni, gennaio – giugno 1931, catalogo della mostra, Roma, Enzo Pinci, 1931. 
27 Sulla pittura a Roma tra anni Venti e Trenta, si veda almeno Scuola romana. Artisti tra le due guerre, 
Milano, Palazzo Reale, 13 aprile-19 giugno 1988, catalogo della mostra, a cura di Valerio Rivosecchi, 
Milano, Mazzotta, 1988; E. Crispolti, La pittura del primo Novecento a Roma… cit., pp. 457 – 566. 
28 Le diverse tendenze della pittura romana, la predisposizione di artisti come Donghi e Ceracchini al 
recupero delle stampe di costumi romani dell’Ottocento e di cultura naïf emergono anche nel saggio 
introduttivo e nel catalogo di Galleria Nazionale d'Arte Moderna. Le collezioni. Il XX secolo, a cura di 
Sandra Pinto, Milano, Electa, 2005.  
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tra le guerre, non poteva piacere nemmeno al gusto spiccio degli autori de “Il Mondo”, che 
in più di un’occasione avevano puntato il dito contro il “tono di raffinatezza” che si 
respirava negli ambienti di una Torino – era lì che Venturi si era formato - “città che si 
gloria di essere più parigina di Parigi”29. Il direttore de “Il Mondo”, che aveva in mente di 
allestire una specola sulla arti che cercasse una acrobatica difesa di una figurazione al di 
fuori del contenutismo imposto dai corifei del realismo socialista, avrebbe affidato la 
rubrica d’arte contemporanea ad Alfredo Mezio30. La sfida, per lui, non concedeva che un 
ritorno al passato. 
Il discorso relativo alla letteratura non è dissimile. La difesa pannunziana del genere del 
romanzo, di una “letteratura di cose”, era nata negli anni Trenta sulla scorta della necessità 
di reagire all’intellettualismo ed al formalismo della prosa d’arte ed al neoclassicismo 
imperante in età fascista; tra anni Quaranta e Cinquanta, nel pieno dell’affermarsi dei 
valori della Resistenza e della letteratura neorealista, avrebbe dovuto affrontare il problema 
di sottrarsi all’equazione antifascismo-comunismo, trovando uno spazio letterario che fosse 
allo stesso tempo distante dalle tentazioni neoavanguardiste. 
L’enigma è presto sciolto. Pannunzio avrebbe dato campo, ne “Il Mondo”, a scrittori che lo 
avevano accompagnato fin dagli anni Trenta. Scrittori le cui opere sono connotate da 
sensualismo, da prosa di memoria, da deformazione ironica e grottesca della realtà, da un 
gallismo tutto novecentesco: Brancati, Comisso, Flaiano. Discorso a parte meritano gli 
artisti del surrealismo italiano o, lezione preferibile, dell’“Italia magica”. Artisti le cui 
pagine sono intrise di elementi di cultura vernacola – alcuni avevano pubblicato brevi 
racconto ne “Il Selvaggio” di Maccari -, il cui profilo è affatto estraneo all’élitarismo e 
all’intellettualismo dello stracittadino surrealismo francese: si fanno, per esempio, i nomi 
di Antonio Delfini (vicino a Pannunzio fin dai primi anni Trenta), Tommaso Landolfi, 
Enrico Morovich.  
Emblematica, nel panorama letterario italiano degli anni Cinquanta, la presa di posizione 
del più assiduo tra i critici letterari de “Il Mondo”, Arnaldo Bocelli, sulla polemica 
sollevata attorno al Gattopardo di Tomasi di Lampedusa; opera, in tutta evidenza, 
collocata lungo una terza via tra avanguardismo ed engagement. Respingendo le critiche di 
“conservatorismo o reazionarismo” mosse al romanzo, Bocelli aveva salutato il 
                                                
29 A. Mezio, Il torinese ad Eboli, III, 16, 21 aprile 1951, p. 12. 
30 Per un approfondimento sulla poco indagata figura di Alfredo Mezio, si rimanda ai suoi Scritti d'arte, a 
cura di C. Sofia, Siracusa, Ediprint, 1995. 
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Gattopardo come opera “di prim’ordine”, “di primaria importanza”31, rigettando questioni 
di stile, sottigliezze accademiche o manipolazioni politico-ideologiche che avevano 
offuscato la vista di tanta parte della critica. 
Qui il senso della sintesi operata da Mario Pannunzio. Sintesi che era senso comune agli 
uomini del gruppo, se è vero che, alla metà degli anni Sessanta, Alfredo Todisco se la 
sarebbe presa con quanti, separando ciò che Croce aveva unito, vale a dire “forma e 
contenuto”, avevano da un lato preso la via dell’engagement, avevano cominciato a 
lavorare sul soggetto, dall’altro, in direzione opposta, ad indulgere al formalismo, allo 
“strutturalismo”32. Il credito concesso alle poetiche del realismo nelle arti e nella letteratura 
in un’ottica che, crocianamente, scivolasse via dai due estremi di formalismo e 
contenutismo33, di avanguardismo e realismo socialista allo scopo di marcare “un 
contenuto specifico da tutti riconosciuto da dare alla parola democrazia”, ha avuto un alto 
prezzo da pagare: il rifiuto della modernità, la ripulsa delle avanguardie, dell’arte del 
Novecento. Significativo il giudizio che, nella seconda metà del sesto decennio del secolo, 
Venturi avrebbe dato degli autori delle pagine d’arte de “Il Mondo”: “codini, forcaioli, 
reazionari, difensori del latifondo”34. La rotta modernista de “Il Mondo” non ha segnato 
che le battaglie politiche, economiche e civili.        
 
Croce e i crociani, Venturi e Ragghianti, ne “Il Mondo”: quale spazio per una critica di 
terza forza?  
 
Croce e la “religione della libertà”. Croce e i crociani, innanzitutto, seguendo il 
ragionamento di Vittorio Stella, che ha messo la lente sull’eco dell’estetica crociana nel 
                                                
31 A. Bocelli, La coda del Gattopardo, XI, 46, 17 novembre 1959, p. 8. Sul caso Gattopardo vale la pena 
fermarsi, anche perché la discussione si era accesa anche sulle colonne de “L’Espresso”. Emblematica 
l’intervista di Nello Ajello a Giorgio Bassani pubblicata, appunto, da “L’Espresso” il 12 aprile del 1964 (La 
dolce avanguardia; il testo è antologizzato anche nel primo volume, 1955-1964, di L’Espresso 50 anni, 
antologia a cura di Francesco Erbani, accompagnata dai testi introduttivi dello stesso Ajello, Roma, Gruppo 
Editoriale L’Espresso, 2005, pp. 492-495): Bassani, in piena consonanza con Bocelli e in aperta polemica 
con le istanze neoavanguardiste del neonato Gruppo 63, definisce il romanzo di Tomasi di Lampedusa, che 
non era un “professionista della letteratura” ma “un uomo che aveva da dire qualcosa di essenziale, di utile”, 
“un libro come l’avrebbero sognato Croce o Gramsci”, “grande poema nazional-popolare”. “Tensione 
morale” ed anti intellettualismo che, si è scritto e si preciserà in seguito, erano alla base dell’idea di realismo 
in arte e in letteratura di Pannunzio e degli autori de “Il Mondo”.   
32 A. Todisco, Tempi facili, XVI, 7, 18 febbraio 1964, p. 20. 
33 Per un affondo sull’impronta lasciata dall’Estetica crociana nella critica d’arte del Novecento, V. Stella, Il 
giudizio dell’arte. La critica storico-estetica in Croce e nei crociani, Macerata, Quodlibet, 2005. 
34 Le parole di Venturi, comparse ne “L’Espresso” e riportate da Alfredo Mezio in Il new-look di Venturi, IX, 
21, 21 maggio 1957, p. 13, erano state originate dai giudizi dello stesso Mezio a proposito del “problema 
delle Gallerie d’Arte Moderna in Italia” contenuti nell’articolo Le raccolte d’arte moderna, IX, 15, 9 aprile 
1957, p. 13. 
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campo delle arti visive35. Il punto era stringente, per il gruppo riunitosi attorno a Mario 
Pannunzio ed alla redazione de “Il Mondo”. La fede nella religione della libertà aveva 
implicazioni anche nel campo delle arti visive, ed avrebbe condizionato la rotta intrapresa 
dai collaboratori del giornale nel dibattito figurativo tra anni Cinquanta e Sessanta.  
Non si intende sopravvalutare l’impatto del nume tutelare di Croce in seno alle posizioni 
espresse dagli autori delle pagine culturali de “Il Mondo”; tuttavia, non è possibile 
sganciare con troppa superficialità le feroci polemiche antiastratte comparse nel 
settimanale e la linea antimodernista seguita dai suoi autori, dalla condanna del filosofo 
indirizzata all’“infrenabile attivismo, all’infiacchita attitudine umana a trascendere in 
valore la pura vitalità, al narcisismo decadentistico, al sempre rinnovantesi imbarbarimento 
dell’intelletto”36 rilevati in tanta della cultura del Novecento, invischiata in perniciosi, 
elitaristi avanguardismi. Gruppi d’avanguardia letti come sistemi snobisticamente chiusi, 
compartimenti non comunicanti con l’esterno, come ne “Il Mondo” aveva denunciato 
Alfredo Mezio: “quando una civiltà decade o si corrompe, quando un’arte, una letteratura o 
una poesia diventano l’esercizio di una casta chiusa”, “uno standard universale, come nel 
periodo alessandrino, l’arte ha finito di parlare”37.   
Due sono le matasse da dipanare. Primo. Il costante riferimento dei redattori de “Il Mondo” 
agli uomini di punta delle truppe dell’esercito crociano, Lionello Venturi e Carlo Ludovico 
Ragghianti: il primo, significativamente antifascista fin dal 1931, quando fu tra i pochi 
docenti universitari a rifiutarsi di prestare giuramento di fedeltà al regime; il secondo, 
coinvolto nella lotta di liberazione nelle file degli azionisti e sottosegretario durante il 
governo Parri. Sono, tra quelli che hanno animato il dibattito critico nazionale tra fascismo 
e secondo dopoguerra, gli unici critici ad avere collaborato con continuità con “Il Mondo”, 
e, tuttavia, in piena consapevolezza delle posizioni difese dal settimanale diretto da 
Pannunzio, scrivendo molto poco a proposito di artisti e mostre d’arte contemporanea: 
Venturi, dopo un affondo su Michelangelo comparso ne “Il Mondo” a pochi mesi dal 
quarto centenario della pubblicazione delle Vite vasariane, avrebbe aperto una discussione 
sul nuovo allestimento degli Uffizi; difeso, in uno scritto del gennaio del 1953, gli acquisti 
operati per la Galleria d’Arte Moderna dall’indebito attacco di alcuni senatori; infine 
pubblicato, tra 1954 e 1955, alcune memorie di un viaggio in India38. Di lì a poco, avrebbe 
                                                
35 V. Stella, Il giudizio dell’arte… op. cit. 
36 Ibid., p. 435. 
37 A. Mezio, I cinesi in Arcadia, II, 17, 29 aprile 1950, p. 16. 
38 Per gli articoli e le lettere di Venturi comparsi ne “Il Mondo”, Presenza di Michelangelo, III, 41, 13 ottobre 
1951, p. 7; La rinascita degli Uffizi, IV, 21, 24 maggio 1952, p. 6; L’arte moderna in Senato, V, 5, 31 
gennaio 1953, p. 6; Le donne cantanti, VI, 52, 28 dicembre 1954, p. 7; I sesterzi e le sterline, VII, 1, 4 
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collaborato costantemente con “L’Espresso”, dalle cui colonne avrebbe – al fatto si è già 
fatto riferimento – più volte polemizzato con l’oltranzismo antimodernista degli autori 
della pagina di cultura del settimanale pannunziano. Tra Venturi, negli anni del secondo 
dopoguerra supporto critico degli artisti che si muovevano su una linea “di impressionismo 
astratto spremuto dal formalismo neocubista” - linea in cui è stato riconosciuto 
l’“astrattismo ufficiale italiano” per buona parte degli anni Cinquanta39 - e i critici de “Il 
Mondo”, l’intesa sarebbe sempre stata difficile, arroccati com’erano, questi ultimi, su 
posizioni di difesa a fil di spada di un’arte di rappresentazione.  
Con Venturi, tuttavia, fino alla metà degli anni Cinquanta, gli autori della pagina d’arte de 
“Il Mondo” avevano cercato di misurarsi, e l’iniziativa non aveva a che fare solo con il 
ruolo di modernizzatore che, a Roma, il critico aveva assunto a partire dal suo ritorno in 
Italia. Della questione si dirà diffusamente più in là. Qui serve dire che, ripulsa o meno 
dell’arte astratta, non era semplice, per un autore de “Il Mondo” - giornale il cui 
orientamento, come detto, era dato dalla bussola crociana - sottrarsi al fascino esercitato da 
un critico dal 1950 membro della Associazione italiana per la Libertà della Cultura; 
associazione che, ad apertura di decennio, pareva un’ipotesi concreta, in arte e letteratura, 
del costituirsi di un fronte anticomunista, della demarcazione di un perimetro entro il quale 
sarebbe stato possibile elaborare estetiche senza l’invadenza del mondo della politica40. 
Prova della riverenza nei confronti del magistero leoventuriano e della cultura terzaforzista 
è l’impossibilità, da parte di Alfredo Mezio, critico d’arte de “Il Mondo”, di esimersi dal 
confronto con le iniziative proposte dall’associazione41.          
Diverso è il discorso che vale per Ragghianti. Ragghianti, che negli anni Quaranta aveva 
insistito sulla autonomia “morale, più che formale, della migliore pittura italiana della 
prima metà del secolo” alla stregua di “un modello da proseguire, senza rotture di sorta”42; 
che si era dissociato dal clima trionfale nel quale, alla prima Biennale del secondo 
dopoguerra, nel 1948, erano state accolte le opere di Pablo Picasso43; che, in accordo con le 
coeve prese di posizione di Cesare Brandi, intento, quest’ultimo, alla valorizzazione di una 
                                                                                                                                              
gennaio 1955, pp. 9-10; Artisti e decoratori, VII, 2, 11 gennaio 1955, pp. 9-10; Le Corbusier a Chandigarh, , 
VII, 3, 18 gennaio 1955, p. 11.   
39 G. De Marchis, L’arte in Italia dopo la seconda guerra mondiale, in Storia dell’arte italiana, II, vol. 3, Il 
Novecento, Torino, Einaudi, 1982, p. 603. 
40 Sulla associazione si veda Massimo Teodori, Storia dei laici… op. cit., p. 136 e sgg.  
41 In I giovani in famiglia, VII, 20, 17 maggio 1955, p. 11, Mezio riflette, a dire il vero in maniera poco 
convinta, sulla scorta di una perplessità da ricondurre ad una forte nostalgia di figurazione, a proposito della 
“Mostra itinerante di Giovani Pittori” aperta presso la Galleria nazionale d’arte moderna di Roma ed 
organizzata dai membri del “Congresso per la Libertà della Cultura”. 
42 F. Fergonzi, La critica militante… cit., p. 571. 




linea italiana che aveva avuto la propria culla nella metafisica44, aveva preso le difese della 
pittura di Giorgio Morandi e Ottone Rosai; che, infine, a metà degli anni Cinquanta 
avrebbe recuperato, in una Italia che nel suo senso comune ancora iscriveva nel perimetro 
fascista tutta l’arte degli anni Venti e Trenta, le originali trovate visive di una rivista come 
“Il Selvaggio” di Mino Maccari45. Sono questioni dirimenti: buona parte degli uomini della 
redazione de “Il Mondo”, si è visto, aveva attraversato la stagione di Strapaese o, per un 
fatto generazionale, si era formata nel clima culturale dell’Italia degli anni Venti e Trenta.  
È Alfredo Mezio, critico d’arte de “Il Mondo”, a citare esplicitamente Ragghianti. In uno 
scritto del giugno del 195146, Mezio si appoggia alla Miscellanea minore di critica d’arte 
(Bari, Laterza, 1946), recuperando l’antiformalismo di Ragghianti in chiave antipicassiana. 
Di più: il riferimento del critico de “Il Mondo” corre ad una pubblicazione della casa 
editrice Laterza, il sodalizio della quale con Benedetto Croce e con gli ambienti della 
sinistra democratica e del liberalismo italiano è noto. Ancora: l’anno successivo47, la 
redazione de “Il Mondo” saluta la comparsa nelle edicole del primo numero di “SeleArte”, 
“pubblicazione divulgativa e popolare, ma che al tempo stesso ha il coraggio di 
proclamarsi non fatta per le masse”. Il periodico, nato nel campo della terza forza e dal 
sodalizio Ragghianti-Olivetti, rappresentava, tra antiaccademismo, opposizione 
all’isolamento intellettualistico di artisti e critici, volontà di coniugare critica militante con 
affondi storico-critici sull’arte medievale e moderna, un modello a cui guardare. 
Il legame Pannunzio-Ragghianti è testimoniato anche dalla consistenza di missive di 
quest’ultimo tra i materiali del Fondo Pannunzio conservato a Roma presso la Biblioteca 
della Camera dei Deputati48. Molto spesso, oggetto dello scambio epistolare sono problemi 
di storia – centrale, la discussione sulla Resistenza e la sua eredità – e politici; talvolta, 
sono messe sul tavolo questioni storico-artistiche. A segnare, appunto, la direzione che 
avrebbe dovuto prendere una critica d’arte di terza forza.  
Scrive per esempio Ragghianti, nel 1951: “mi sono molto piaciuti gli articoli di Mezio 
sugli equivoci dolorosi – ma, ahimè, data l’impostazione criticamente erronea della mostra, 
                                                
44 C. Brandi, Europeismo e autonomia di cultura nella moderna pittura italiana, “L’immagine”, 
ragionamento tripartito in I, n. 1, maggio 1947; I, n. 2, giugno 1947; I, n. 3, luglio-agosto 1947. 
45 C. L. Ragghianti, “Il Selvaggio” di Mino Maccari, Venezia, Neri Pozza, 1955. L’impegno di Ragghianti in 
tale direzione è testimoniato anche dalla mostra Arte moderna in Italia 1915-1935, aperta a Firenze, Palazzo 
Strozzi, tra il 26 febbraio e il 28 maggio del 1967 (per il catalogo della mostra, Firenze, Marchi e Bertolli, 
1967). 
46 A. Mezio, Goya in Corea o i massacri al Museo, III, 23, 9 giugno 1951, p. 12. 
47 (n. f), Poltrona, IV, 39, 27 settembre 1952, p. 11. 
48 Dei materiali del Fondo Pannunzio, nel 2003, è stato pubblicato l’inventario: Inventario del Fondo Mario 
Pannunzio, a cura di L. Devoti, Roma, Camera dei Deputati, Quaderno dell'Archivio Storico n. 9. 
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inevitabili – originati dall’esposizione caravaggesca”49. Il riferimento di Ragghianti corre 
alla sequenza di scritti50 di Alfredo Mezio centrati sulla grande retrospettiva di Caravaggio 
e dei caravaggeschi, curata da Roberto Longhi e aperta a Milano, a Palazzo Reale, nel 
1951. Il critico de “Il Mondo” aveva vigorosamente cercato di portare il confronto sui 
quadri esposti a Milano fuori dall’angolo ideologico nel quale gli intellettuali dei due 
partiti di massa lo avevano trascinato:  se i comunisti avevano letto Caravaggio come 
“pittore proletario, popolare, progressivo, pittore del Terzo Stato”, avevano fatto loro eco 
gli autori della “rivista di Padre Gemelli”, “Vita e pensiero”, che nel Merisi avevano 
riconosciuto un “pittore semplice, umano, cristiano”51.         
In Mezio, era evidente, i richiami a Ragghianti e a Croce avevano un significato non 
trascurabile: quello di lavare in acqua antitotalitaria, liberale gli equivoci di una 
formazione maturata nell’ambito dello squadrismo rurale de “Il Selvaggio”, eredità più 
volte rivendicata, pur in espliciti distinguo tra cultura e politica52; di prendere, inoltre, le 
distanze dagli imbarazzanti orientamenti di riviste cui aveva collaborato, a partire dai 
giornali del fascistissimo Telesio Interlandi, le cui battaglie avevano preso una direzione 
indifendibile soprattutto a seguito della promulgazione delle leggi razziali53.  
Da qui, scelte di campo esplicite, sulla scorta della consapevolezza di essere uomini di 
terza forza, oltre che scriventi d’arte e letteratura. Nella menzionata polemica nata a 
margine della mostra caravaggesca, emblematica la trovata con la quale Mezio conclude 
l’attacco alle truppe del realismo socialista, che avevano individuato in Caravaggio il 
campione della “democrazia popolare”: “popolo”, scrive il critico de “Il Mondo”, è termine 
                                                
49 Per la lettera dattiloscritta di Ragghianti a Pannunzio, Bellavalle, 25 agosto 1951, si veda Roma, Archivio 
della Camera dei Deputati, Fondo Pannunzio, Sezione 1, Attività professionale, Serie 008 (Corrispondenza 
1926-1966), Busta 13, 0006 (74), Corrispondenza 1951, 15-01-1951/25-12-1951.   
50 La sequenza di articoli, aperta da Caravaggio milanese, III, 26, 30 giugno 1951, p. 12, è composta da 
L’occhio del cavallo, III, 28, 14 luglio 1951, p. 12; Anacleto il caravaggista, III, 30, 28 luglio 1951, p. 12; 
Popolo e populisti, III, 33, 18 agosto 1951, p. 11; No parking, III, 34, 25 agosto 1951, p. 12.     
51 A. Mezio, Anacleto il caravaggista, cit. Il dibattito su Caravaggio aveva assunto i toni di un confronto 
sull’arte contemporanea, di una discussione sul rapporto tra arte o, in senso generale, cultura, e politica. 
Mezio sarebbe ritornato, negli anni, a ribadire l’autonomia dell’arte da condizionamenti esterni, a rivendicare 
l’autonomia morale, prima ancora che formale, degli artisti. Si veda, in tal senso, Zigaina e il realismo, IV, 4, 
26 gennaio 1952, p. 12; La pittura sindacale, IV, 6, 9 febbraio 1952, p. 12. Denunce dell’abbraccio letale 
sferrato dalla politica ai danni dell’arte e della letteratura sono comparsi anche nella pagina politica del 
“Taccuino”: per quello che riguarda gli anni in cui il dibattito era più vivo, tra la fine degli anni Quaranta ed i 
primi anni Cinquanta, si veda a titolo esemplificativo Seni astratti, in “Archivio”, II, 32, 12 agosto 1950, p. 4; 
Peli e corna, V, 2, 10 gennaio 1953, p. 2; Pompiere maggiore, V, 10, 7 marzo 1953, p. 2; Gli autocritici del 
chiaroscuro, V, 20, 16 maggio 1953, p. 2. 
52 A. Mezio, Il buon selvaggio di Colle Val d'Elsa, XV, 22, 28 maggio 1963, p. 15. 
53 Sulle campagne di stampa a difesa della razza, si vedano i contributi di Anne-Marie Matard-Bonucci, per 
esempio il recente L’Italia fascista e la persecuzione degli ebrei, Bologna, Il Mulino, 2008. 
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“piccolo-borghese”, “una parola che non esiste nel vocabolario comunista”; “per i 
comunisti esiste la classe”, ed “è strano che debbano essere dei liberali” a puntualizzarlo54.  
Su questa linea deve essere inserito l’omaggio di Alfredo Mezio a Benedetto Croce in 
occasione dell’ottantatreesimo compleanno del filosofo55. Soprattutto, in questa chiave 
deve essere letto il tentativo di ascrivere i pittori del gruppo degli Otto, presentati alla 
XXVI Biennale veneziana da Lionello Venturi, ad una “terza forza” non solo visiva, 
alternativa da un lato al realismo socialista (ed al suo contenutismo discendente 
dall’obbedienza ai dettami dello zdanovismo), dall’altro al fronte concreto o geometrico, al 
nuovo accademismo dei “pittori dell’astrazione, col loro ascetismo formale e le loro 
nostalgie platonizzanti”56. Non si esauriva, è chiaro, sulle colonne de “Il Mondo” il 
tentativo degli uomini di terza forza di compattarsi su comuni posizioni culturali. Lo 
testimoniano iniziative quali il convegno organizzato nel 1955 dalla rivista “Criterio”, tra i 
cui direttori c’era lo stesso Ragghianti, sul tema “Libertà e Società”; convegno nel cui 
contesto erano stati ribaditi alcuni cardini sui quali avrebbe ruotato la ricerca degli 
intellettuali liberaldemocratici: “libertà, misura umana, senso societario, 
antidogmatismo”57. 
   
Nella direzione di un ostinato antimodernismo: la polemica antiastratta 
 
Stupisce trovare, ne “Il Mondo”, due scritti di Piero Dorazio, comparsi nel settimanale tra 
ottobre e novembre del 1949, mesi nei quali la rubrica d’arte contemporanea non era 
ancora stata affidata da Pannunzio ad Alfredo Mezio: i due scritti in questione sono Arte 
degenerata in vetrina58 e Pittori sull’attenti59. Dorazio interviene su temi inseriti a pieno 
titolo nel solco scavato dal direttore per le pagine culturali del settimanale: dalla rinnovata 
libertà della cultura che si respirava in Germania occidentale, nazione in quegli anni attenta 
a ritessere i fili della cultura recisi dalla violenza del totalitarismo e della condanna nazista 
all’arte degenerata, alla polemica con il contenutismo dell’arte gravitante in orbita 
                                                
54 A. Mezio, Popolo e populisti, cit. 
55 Il riferimento corre al telegramma inviato a Croce il 24 febbraio del 1949 dal direttore e da alcuni redattori 
de “Il Mondo”; a tal proposito si veda il Carteggio Croce–Pannunzio 1945–1952, a cura di P. F. Quaglieni, 
L. Cavallo, Torino, Centro Pannunzio, 1998, p. 15. Come osservano i curatori del volume, il fatto che 
Alfredo Mezio abbia apposto la propria firma non è per nulla scontato: il telegramma è firmato da alcuni 
“esponenti significativi” del settimanale, ma non da tutti: “è singolare che… non compaiano le firme, ad 
esempio, di Nicolò Carandini e di Leone Cattani”.    
56 A. Mezio, I pittori della terza forza, IV, 48, 29 novembre 1952, p. 12. 
57 In Libertà e società (“Taccuino”), IX, 50, 10 dicembre 1957, p. 2, gli autori della pagina politica de “Il 
Mondo” analizzano alcuni dei temi dibattuti al convegno. 
58 I, 34, 8 ottobre 1949, p. 9. 
59 I, 38, 5 novembre 1949, p. 9. 
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comunista, emblema della quale era diventato, nel discorso di Dorazio, un quadro 
raffigurante “un comizio con molte bandiere” ad opera di Giulio Turcato.  
Chiamare in causa Dorazio, uno dei firmatari del Manifesto di “Forma” (1947) significava, 
per Pannunzio, che pure non intendeva indulgere alle nuove ricerche sviluppate in 
ambiente romano fuori dei confini della rappresentazione, mettere benzina sul fuoco della 
polemica con gli artisti del “Fronte nuovo delle arti”, incatenati in pregiudizi ideologici 
derivanti dalla presenza incombente del partito; dare spazio, inoltre, ad un artista che si 
dichiarava insieme marxista, formalista e fautore della “libera creazione d’arte”60, aveva il 
preciso significato di mettere in un angolo quanti, sulla scorta dei dettami impartiti da 
Zdanov, sostenevano la necessità del realismo sociale nelle arti e la equazione marxismo-
contenutismo. 
Del dibattito critico contemporaneo e prima dell’assunzione del ruolo di giudice delle arti 
da parte di Alfredo Mezio, ne “Il Mondo” non resta altro che alcune prese di posizione 
firmate da più di un autore – perlopiù scriventi non specialisti, tra cui si segnala Riccardo 
Bacchelli61 – contro il camaleontismo e l’opportunismo di Pablo Picasso, attorno alla 
figura del quale, in Italia, tra la Biennale del 1948 e le mostre milanese e romana del 1953, 
era venuto articolandosi molto del dibattito critico62. 
Il debutto di Mezio, che avrebbe rivestito il ruolo di critico d’arte lungo tutti i diciotto anni 
della direzione di Pannunzio, è col botto. Un attacco al cuore dell’arte non formale. 
Bersaglio, le opere della svolta astrattista di Capogrossi esposte alla Galleria del Secolo di 
Roma nel gennaio del 195063; Mezio o non Mezio, la mostra aveva fatto scandalo, spezzato 
il fronte della critica. Nessuna indulgenza nei confronti dell’arte segnica di Capogrossi. 
Mezio si chiede “che cosa possa ripromettersi Capogrossi dall’uso di questo cifrario”; 
Capogrossi che voleva collocare la propria ricerca “decisamente fuori della pittura”, in 
direzione di “una specie di scrittura ideografica, a fondo liturgico”. Non bastava, continua 
il critico, “adottare il linguaggio dei primitivi”, perché “non si diventa barbari per 
ragionamento”. La rinuncia alla civiltà, “maledizione di tanti artisti moderni”, non è che il 
frutto di “sovrappeso di cultura” e “raffinatezza”: il “cifrario copto” di Capogrossi è “una 
chiave che apre nel vuoto”, e “manca di verità”. 
                                                
60 Il manifesto di “Forma”, antologizzato anche nella citata Pittura italiana del dopoguerra di Sauvage (p. 
248 e sgg.), è pubblicato inoltre da Paola Barocchi in Tra Neorealismo ed anni Novanta… op. cit., pp. 65-67.   
61 R. Bacchelli, Picasso despota e tiranno, I, 17, 11 giugno 1949, p. 9. 
62 Sulla questione del successo picassiano tra anni Trenta e Cinquanta e sul dibattito critico a proposito 
dell’artista spagnolo, si veda Picasso 1937-1953. Gli anni dell’apogeo in Italia, Roma, Galleria nazionale 
d’arte moderna, 12 dicembre 1998-15 marzo 1998, catalogo della mostra, a cura di B. Mantura, A. Mattirolo, 
A. Villari, Torino, Allemandi, 1998. 
63 A. Mezio, Tam-tam, II, 6, 11 febbraio 1950, p. 16. 
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Alla condanna della virata non figurativa di Capogrossi in concomitanza con la chiusura 
del quinto decennio del Novecento va collegata, logicamente, la stroncatura della direzione 
intrapresa dalla ricerca pittorica di Cagli nello stesso torno di tempo. Cagli che aveva 
presentato la mostra di Capogrossi al Secolo e che, intenzionato a posizionare la pittura 
“nel regno delle idee pure, della geometria e della matematica”, aveva finito per dare vita 
ad un’opera “quasi sempre stanca e avara”64. 
Spazio privilegiato per il confronto sulle ultime ricerche pittoriche, naturalmente, quello 
aperto dalle proposte visive della Biennale di Venezia. A partire dall’edizione del 1950. 
Nel contesto di questa esposizione, Mezio si misura soprattutto con il Padiglione del 
Messico65, i cui protagonisti “esponevano per la prima volta in Europa”. Il critico imposta 
un confronto tra le opere dei centroamericani e quelle di Kandinsky, Arp, Zadkine, 
Laurens: “di qua c’è la pittura non figurativa fatta di circoli, di rombi, di linee, di segmenti 
colorati”; dall’altra parte, invece, “una pittura urlante e didattica, piena di fatti, 
terribilmente polemica, ma spesso anche poetica e commovente”. Tributo che risentiva 
ancora del clima di liberatorio mondialismo respirato alla prima Biennale del secondo 
dopoguerra, evento attraverso il quale l’Italia, dopo anni di retorica neoclassica e di algidi, 
scenografici marmi fascisti aveva finalmente aperto le porte all’arte moderna europea e 
americana.  
Altrettanto scontata, nell’ambito di una disamina alla retrospettiva del futurismo italiano66, 
retrospettiva sulla quale, quell’anno, aveva puntato forte Roberto Longhi, la condanna nei 
confronti dell’antistoricismo avanguardista. Tutti i suoi protagonisti inclusi, meno Carlo 
Carrà e Ardengo Soffici. Su quest’ultimo, Mezio, in consonanza con gli scritti di 
Ragghianti e Brandi già citati67, scrive righe chiarificatrici, ampliando il discorso alla 
rivoluzione operata da “Cézanne in Toscana”, rivoluzione che arriva “alle copertine 
dell’editore Vallecchi, alla sigla editoriale della Voce, disegnata nel più puro stile 
cézanniano, da Strapaese fino a Rosai”. Strapaese, si noti. E Toscana rurale. 
Concludono la corrispondenza da Venezia gli omaggi ad Ensor68 ed al Doganiere 
Rousseau69, presenti rispettivamente con ventisei e ventinove opere nel padiglione Belga e 
                                                
64 A. Mezio, La pittura e i teologi, II, 19, 13 maggio 1950, p. 16. 
65 A. Mezio, I messicani avanzano, II, 25, 24 giugno 1950, p. 16. 
66 I Futuristi al Museo, II, 26, 1 luglio 1950, p. 7; la condanna espressa nei confronti dell’antistoricismo delle 
avanguardie sarebbe stata una costante sulle colonne de “Il Mondo”, ribadita tanto negli scritti di critica 
d’arte quanto nel contesto di recensioni a volumi o di discussioni culturali generali; si veda, per esempio, L. 
Cammarano, Dopo l'avanguardia, XVI, 15, 14 aprile 1964, pp. 11-12. 
67 Si rimanda alle indicazioni bibliografiche di nota 43, 44 e 45. 
68 A. Mezio, Il mago di Ostenda, II, 41, 14 ottobre 1950, p. 16.  
69 A. Mezio, Doganiere senza dogana, II, 42, 21 ottobre 1950, p. 15. 
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in Sala LVII70; un tiepido giudizio sulle opere di Picasso esposte nella sala riservata ai 
cubisti71; soprattutto, la condanna senza appello dell’arte astratta americana72, in un 
ragionamento che tiene assieme le opere esposte a Venezia (tra le altre, tre Pollock, cinque 
Gorky, quattro de Kooning) ed una riflessione generale sulle esposizioni aperte in quei 
mesi nelle maggiori gallerie romane: l’arte astratta, scrive il critico, non “ha prodotto 
niente di nuovo”; a dimostrarlo, il padiglione americano alla venticinquesima Biennale, 
padiglione che dava l’impressione di “aver visto una lunga carta da parato e senza poter 
ricordare un solo quadro né il nome di un artista”. “Come potrà concludersi questo furore 
per lo spirito di geometria e per lo spirito di astrazione”, conclude Mezio, “il furore di 
questi artisti che vogliono ricostruire un mondo di forme nuove, senza rapporto con la 
logica, con la realtà e con San Tommaso, è difficile dire”. 
Lo spazio dedicato alle ricerche degli artisti astratti italiani alla XXVI Biennale veneziana 
si limita al citato I pittori della terza forza73, probabilmente il più sincero tentativo di 
Mezio e della redazione de “Il Mondo” di accostarsi al romanticismo venturiano, di 
compattare il fronte critico di area liberaldemocratica sull’impressionismo non figurativo 
degli artisti del Gruppo degli Otto alla ricerca di una via italiana all’astrazione. Mezio 
mette la lente su Vedova, che insiste “in una specie di stenografia emotiva, alla Hartung”; 
Afro, che, formatosi sulla cifra del neocubismo, ne offe “una riduzione prospettica di 
forma-colore, analoga alla riduzione che Piero della Francesca fa di Masaccio”; Birolli, che 
“dopo di aver bevuto fino alla feccia alla coppa del manierismo picassiano, si prova a 
rivomitarlo nel tentativo di riprendere possesso del mondo obiettivo”; Santomaso, il quale, 
mai allontanatosi “da questa obiettività, ne propone una interpretazione muscolosamente 
decorativa alla Léger”; Corpora e Turcato, le cui opere erano risolte in  “una specie di 
compromesso lirico tra forme astratte e immagini naturali”. Il boccone è amaro, per Mezio, 
che tuttavia si accontenta di andare giù duro solo su Birolli. I successivi giudizi sugli Otto 
non avrebbero, nel tempo, mantenuto tale equilibrio; a cominciare da quelli appuntati a 
                                                
70 Informazioni su sale ed artisti sono ricavate dal catalogo dell’esposizione internazionale: XXV Biennale di 
Venezia, catalogo, Venezia, Alfieri, 1950. 
71 A. Mezio, Picasso 1907, II, 43, 20 ottobre 1950, p. 15. 
72 A. Mezio, Abstract american, II, 52, 30 dicembre 1950, p. 16. Nell’articolo, in nuce, compaiono i 
fondamenti della distinzione tra astratto lirico, romantico e fronte concreto, geometrico operata, non senza 
difficoltà, nell’articolo Figurativi e concreti, III, 15, 14 aprile 1951, p. 12.  
73 Cfr. nota 56. Sulla XXVI esposizione internazionale veneziana, in precedenza, si segnalano i soli scritti in 
merito alla retrospettiva dedicata all’espressionismo ed alle trenta opere di Corot: A. Mezio, 
L’espressionismo e gli zoccoli, IV, 40, 4 ottobre 1952, p. 12; A. Mezio, Corot uno e due, IV, 41, 11 ottobre 
1952, p. 12. 
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proposito dell’opera di Emilio Vedova, l’anno seguente definito “pittore-petardo che non 
esita a considerarsi della famiglia dei grandi sovversivi”74. 
Da qui ai testi centrati sulla Biennale del 1954, non cambia molto. Appaiate, corrono 
dichiarazioni generali di ostilità al modaiolo abbandono della figurazione ed una ulteriore, 
cauta apertura nei confronti dell’espressionismo astratto e del linguaggio lirico 
dell’impressionismo non oggettivo75. Nello specifico. Nel primo scritto sulla XXVIII 
esposizione internazionale76, un nuovo manifesto antiastratto: “è inutile cercare ai Giardini 
le inflessioni personali, le caratteristiche locali che facevano delle vecchie Biennali un 
viaggio a sorpresa attraverso tutte le varietà del mondo”. L’astrattismo, infatti, “assorbe 
tutto, il folklore e l’artigianato”, e “propone l’inventario di una realtà fatta di strutture, di 
fermenti elementari, di ovuli”. Operazioni di cultura e, soprattutto, mercato la cui “carta 
finale” sono “i fogli dell’architetto Fontana, bucherellati come un colabrodo”77, e “le ovaie 
surrealiste e i glomeri giganti di Arp”, che “presentano il paradosso sconcertante di una 
speculazione difficile, ermetica, di élite, che diventa l’arte dei Ministeri e dei Musei”. 
Quindi, Mezio effettua una doverosa ricognizione sul fronte “inquieto” degli artisti che 
avevano abbandonato la rappresentazione78: dai “semifigurativi” Paulucci, Santomaso e 
Birolli, ad “astrattisti a tendenza espressionistica come l’americano Kooning o di accento 
divisionista come Corpora”; da “romantici come Vedova”, a “poetici inventori di favole 
grafiche come Klee, Mirò o Capogrossi”. Se “non tutti i prodotti di questa formula 
rientrano nell’ambito della creazione artistica”, Mezio individua, in chiave antiaccademica, 
come nella oscillazione “tra tecnica e intuizione”, “sta forse la parte più viva e fremente 
dell’esercizio astratto”, e una sorta di “promessa di libertà”. 
Da lì, sulle Biennali, il silenzio più assordante. Nessuno scritto, se non feroci stroncature, 
sulle pagine de “Il Mondo”. O, in un dialogo sempre più difficile con le proposte visive e 
con il linguaggio della critica contemporanea, polemiche contro il sistema delle arti in 
Italia, contro il controllo statale sulla cultura, contro la mancanza di trasparenza nei criteri 
con cui erano assegnati spazi espositivi e premi. Nelle discussioni sul sistema delle arti in 
                                                
74 A. Mezio, I laureati di Bari, V, 25, 20 giugno 1953, p, 12. 
75 Della ripulsa delle soluzioni dei concreti o geometrici è prova anche A. Mezio, L’O di Mondrian, IX, 14, 2 
aprile 1957, p. 13. 
76 A. Mezio, Come soffia il vento, VI, 27, 6 luglio 1954, p. 11. 
77 Ferocemente critico nei confronti di Lucio Fontana e dello spazialismo è anche L’anacoreta in Arcadia, 
VI, 46, 16 novembre 1954, p. 11.  
78 A. Mezio, Astrattisti e concreti, VI, 44, 2 novembre 1954, p. 12; ragionamento sulle ultime ricerche 
pittoriche è anche lo scritto, di poco successivo, L’epoca astratta, VII, 4, 25 gennaio 1955, p. 11. 
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Italia, la Biennale era il bersaglio privilegiato da parte degli autori de “Il Mondo”79. Da lì, 
tuttavia, la polemica scivolava fino ad abbracciare anche il contesto romano80 nel quale, a 
partire dalla metà degli anni Quaranta, era Palma Bucarelli, direttrice della Galleria d’arte 
moderna, la figura di riferimento, alfiere di un modernismo che, nelle sale del Museo e 
attraverso esposizioni temporanee ed acquisti, procedeva lungo il corrimano sicuro delle 
estetiche di Lionello Venturi e Giulio Carlo Argan81. 
Negli anni in cui il dibattito critico era imperniato sulla contrapposizione tra realismo ed 
astrazione, gli autori de “Il Mondo” propendono risolutamente per la prima opzione.  
 
Oltre la polemica tra astrattismo e realismo. Su Dubuffet, Burri e Pollock, prevale una 
lettura arcangeliana.  
  
Si è scritto: il rifiuto, da parte degli autori della pagina d’arte de “Il Mondo”, di 
confrontarsi con le proposte artistiche contemporanee, è esemplificato dalla freddezza con 
la quale essi si sono rapportati, a partire dalla metà degli anni Cinquanta, alle opere esposte 
nelle sale delle Biennali di Venezia. Decise stroncature anche da parte di scriventi non 
specialisti82 hanno fatto il paio con l’assordante silenzio del critico ufficiale del periodico, 
Alfredo Mezio. C’è, qui, la necessità di storicizzare, di fare il punto sulla trasformazione in 
atto nelle arti nella seconda metà del decennio. Perché una svolta c’è stata, ed è necessario 
riconoscere l’abbandono del tavolo di discussione da parte degli autori de “Il Mondo” alla 
stregua di una reazione a tali mutamenti. L’astrattismo italiano andava sempre più 
internazionalizzandosi, aprendo le porte alle più avanzate ricerche europee ed americane ed 
accogliendo suggestioni materiche e gestuali, fatto che non può, logicamente, essere 
sganciato da un ricambio generazionale, dall’entrata in scena di artisti nati negli anni 
Trenta (Manzoni, Lo Savio, Castellani, Schifano, Kounellis). Il tempo della svolta in corso 
                                                
79 A. Mezio, La cultura del Bonaventura, IX, 41, 8 ottobre 1957, p. 13; idem, La crisi della Biennale, IX, 43, 
22 ottobre 1957, p. 13; A. Bandinelli, Una Biennale a zero, X, 45, 11 novembre 1958, p. 13; U. Facco de 
Lagarda, L’inaugurazione, XII, 27, 5 luglio 1960, p. 7; G. Visentini, Macchina indietro, XIV, 36, 4 settembre 
1962, pp. 15-16. 
80 Scoraggiare le arti, IX, 13, 26 marzo 1957, p. 13. Impossibile, per Mezio, non misurarsi con le iniziative 
della Gnam; esemplificativo, in tal senso, lo scritto di disamina alla esposizione della collezione Cavellini: La 
collezione Cavellini, IX, 44, 29 ottobre 1957, p. 13. A ciò si aggiunga l’attenzione costante nei confronti 
delle pubblicazioni di Palma, della quale, a titolo esemplificativo, il critico de “Il Mondo” menziona (in 
L’astrattismo climaterico, XII, 30, 26 luglio 1960, p. 13) il “bellissimo volume” su Fautrier” (Milano, Il 
Saggiatore, 1960), significativamente citato assieme a “quello di Lionello Venturi su Spazzapan” (Roma, De 
Luca, 1960). 
81 Sulla attività della Gnam negli anni della direzione di Palma Bucarelli, si veda almeno il recente Palma 
Bucarelli. Il Museo come Avanguardia, Roma, Galleria Nazionale d’Arte Moderna, 26 giugno-1 novembre 
2009, catalogo della mostra, a cura di M. Margozzi, Milano, Electa, 2009. 
82 Per i riferimenti, si rimanda a nota 79. 
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nelle arti visive è scandito dall’impatto che su artisti, critici e opinione pubblica avevano 
avuto alcune esposizioni (nell’ampio spettro dei riferimenti possibili, si metta la lente per 
esempio sulle opere degli americani alla Biennale del 1956, sulle iniziative prese tra 1957 e 
1958 dalla Rome-New York Art Foundation, sulla mostra romana di Pollock del marzo del 
1958), e accompagnato dalla rivoluzione in atto nella critica: oltre ad un cambio 
generazionale, si attesta in questo ambito anche una rivoluzione del vocabolario, fino ad 
allora vincolato al lessico della pura visibilità, ed un ripensamento dello stesso ruolo della 
critica, un necessario riposizionamento rispetto ad artisti ed opere della contemporaneità83.       
Per quanto riguarda la pagina d’arte de “Il Mondo”, si attestano alcune significative virate. 
In primis, la scesa in campo di scriventi più giovani, su tutti Paolo Barozzi e Alberto 
Arbasino84. Il primo, che comincia la propria breve collaborazione nel settembre del 1962 
tracciando, e la cosa non sorprende, il profilo di Peggy Guggenheim85. Tra arte e 
mondanità, a dimostrazione di un rapporto sempre più stretto tra ambiente artistico italiano 
e americano a partire dai secondi anni Cinquanta, Barozzi prosegue mettendo la lente sulle 
novità recepite negli Stati Uniti, tra happening86 e  pop art; conclude la propria parentesi 
con un ragionamento sull’arte di Francis Bacon, incontrato a Londra, e con una analisi 
delle ultime novità provenienti dal fronte dell’optical87. Aggiornamenti necessari, per i 
lettori di un periodico romano come “Il Mondo”, specie per quel che concerne la pop art, 
le cui propaggini in Italia hanno avuto perlopiù i confini geografici e culturali della 
capitale. 
Se Barozzi si muoveva tra arte e mondanità, la questione è ancora più stringente per 
Alberto Arbasino. Molti i suoi articoli comparsi ne “Il Mondo”; articoli nei quali 
suggestioni storico-artistiche sono mescolate a critica letteraria e teatrale, sulla scorta di un 
antispecialismo che, in ambito romano e come ha sottolineato Costantino88, autore, sulle 
colonne del periodico, della cronaca sportiva, aveva avuto il clamoroso antecedente del 
d’Annunzio cronista mondano degli anni Ottanta dell’Ottocento. 
                                                
83 Sulle trasformazioni in atto negli anni Cinquanta per quel che concerne la critica d’arte in Italia, si veda F. 
Fergonzi, Lessicalità visiva dell’italiano… op. cit.  
84 Un caso che merita attenzione è quello di Eugenio Battisti che, prima della stagione di “Marcatré”, è 
assiduo collaboratore de “Il Mondo”; tuttavia, occupandosi perlopiù di arte moderna e di problemi di estetica, 
è da lasciare fuori da una discussione che, come questa, è orientata alla disamina delle posizioni del periodico 
in materia di arte contemporanea.   
85 Peggy e Pollock, XIV, 38, 18 settembre 1962, p. 16.  
86 Gli “happenings”, XIV, 45, 6 novembre 1962, p. 16. Su temi analoghi, qualche anno dopo anche Matteo 
Campanari, L’occhiale, XVII, 33, 17 agosto 1965, p. 13.  
87 Op e pop, XVII, 14, 6 aprile 1965, p. 13. 
88 Per quanto concerne l’accostamento tra Arbasino e d’Annunzio operato da Costantino, si rimanda allo 
scritto Centrattacco in fuga, comparso ne “Il Mondo” del 19 maggio 1964 (XVI, 20).  
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Sul pedale dell’antispecialismo è il caso di spingere ancora. Perché il progetto culturale di 
Pannunzio e degli uomini del gruppo de “Il Mondo” si è dispiegato sulla totalità della 
scena culturale. Alla questione si è già fatto riferimento qui sopra: sugli stessi presupposti 
ragionavano critici d’arte e letterari, teatrali e musicali. Battaglie contro l’irrazionalismo e 
l’antistoricismo delle avanguardie o, più specificamente, discussioni culturali generali 
contro l’astrattismo hanno animato le pagine di critica musicale o teatrale del periodico89; 
hanno connotato gli scritti di autori perlopiù attenti alle novità presenti sulla scena 
letteraria90; simili presupposti hanno, infine, orientato giudizi positivi e stroncature su cui 
sono state costruite le recensioni di libri d’arte91. 
Soprattutto, la polemica anti astratta o, genericamente, antimodernista, è potentemente 
balzata agli occhi dei lettori della rivista attraverso le vignette di Mino Maccari e Amerigo 
Bartoli. Bartoli per il quale, appunta Gino Visentini in un articolo comparso ne “Il Mondo” 
nell’ottobre del 1958, era impossibile “accettare quelle forme d’arte che, come 
l’astrattismo, si portano fuori dalla realtà sperimentale, denaturalizzandosi e 
disumanandosi”92. 
La matita di Maccari e Bartoli ha fornito un pendant visivo, nel pieno gusto della beffa, 
alle battaglie di Alfredo Mezio e degli autori delle pagine culturali lungo l’intera stagione 
de “Il Mondo”: dai disegni, sempre accompagnati da salaci motti di spirito, comparsi nel 
settimanale negli anni in cui era più viva la contrapposizione tra astrazione e 
rappresentazione93, a quelli pubblicati alla metà degli anni Sessanta, quando, sulle colonne 
del periodico, era stata abbandonata l’idea stessa di un confronto con la modernità94. Lo 
stesso bagaglio con il quale Maccari si era presentato a “Il Mondo” era quello costituito 
dall’esperienza de “Il Selvaggio” che, come ha scritto Paolo Fossati, era stato “una sorta di 
galleria permanente del disegno e dell’incisione che fece da polmone alla ripresa della 
grafica negli anni Trenta”95. Mezio era stato collaboratore de “Il Selvaggio”: sul periodico 
aveva scritto d’arte, tra la fine degli anni Trenta e l’inizio degli anni Quaranta, e pubblicato 
                                                
89 G. Vigolo, Suono e lingue, V, 23, 6 giugno 1953, p. 11; N. Chiaromonte, Ionesco engagé, XI, 37, 15 
settembre 1959, p. 14. 
90 A. Todisco, Il divorzio dell’arte, XVIII, 7, 15 febbraio 1966, p. 12; M. Praz, Parabola dell’arte astratta, 
X, 16, 22 aprile 1958, p. 13, articolo in cui è stigmatizzata la “accademia ufficiale” dell’astrattismo. 
91 Emblematica, in questo senso, la recensione del libro di Gillo Dorfles Nuovi riti, nuovi miti (Torino, 
Einaudi, 1965) firmata da Giorgio Granata: Il Kitsch rivalutato , XVII, 41, 12 ottobre 1965, p. 9. 
92 G. Visentini, Gli italiani di Bartoli, X, 43, 28 ottobre 1958, p. 13. 
93 Si rimanda, per esempio, ai disegni di Bartoli comparsi a pagina 6 dei numeri del 5, 12, 26 gennaio del 
1952, o a quelli di Maccari del 2 febbraio e del 25 dicembre dello stesso anno, pagina 12. 
94 Si veda, a titolo esemplificativo, il disegno di Bartoli pubblicato ne “Il Mondo” del 14 luglio 
(significativamente, un attacco alla pop art) e del 22 settembre del 1964, del 13 aprile e dell’8 giugno 1965; 
rispettivamente, p. 10; p. 10; p. 8; p. 6. 
95 Pittura e scultura fra le due guerre, in Storia dell’arte italiana, vol. 3, Il Novecento, a cura di F. Zeri, 
Torino, Einaudi, 1982, p. 211.  
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disegni96. La centralità assunta dall’arte grafica nelle battaglie di cultura di Mezio critico, 
testimoniata da scritti comparsi in “Il Mondo” fino alla metà degli anni Sessanta97, aveva 
radici sicure.  
Allo stesso modo, alla rotta intrapresa nella critica delle arti visive hanno fatto eco le 
battaglie sostenute dalla rivista sui più pressanti temi d’urbanistica e architettura. 
Protagonista soprattutto il più assiduo scrivente in materia, Antonio Cederna, che nella sua 
difesa dei beni storici e paesaggistici d’Italia aveva finito per assumere posizioni di 
conservatorismo oltranzista: ne sono efficace testimonianza la battaglia con la quale, nel 
1954, egli aveva dichiarato la propria ostilità alla costruzione della casa progettata da 
Frank Lloyd Wright sul Canal grande a Venezia, aprendo, in chiave antimodernista più che 
specificamente antiorganica, una polemica che vedeva dall’altra parte della barricata non 
solo altri autori de “Il Mondo”, tra cui Roberto Pane, ma soprattutto uomini che, come 
Carlo Ludovico Ragghianti, costituivano riferimenti ineludibili per gli autori delle pagine 
culturali del periodico98; infine, va sottolineata la polemica con “L’Espresso” e Bruno Zevi 
sul tema della riqualificazione dei centri storici, polemica apertasi significativamente negli 
stessi mesi in cui, in fatto d’arte contemporanea, si era consumato il più significativo 
strappo tra i critici d’arte di punta delle due riviste, Alfredo Mezio e Lionello Venturi99. 
                                                
96 Per riferimenti ai disegni ed agli scritti di Mezio lungo gli anni Trenta, tra l’esperienza de “Il Quadrivio” e 
de “Il Selvaggio”, cfr. G. Appella, Scipione, Roma e il Demone del disegno, in Da Modigliani a Fontana. 
Disegno italiano del XX secolo nelle Civiche Raccolte d'Arte di Milano, Milano, Padiglione d'Arte 
Contemporanea, 3 ottobre–8 dicembre 1991, catalogo della  mostra, Milano, Mazzotta, 1991, pp. 57-60.  
97 Circa la sequenza di scritti firmati da Mezio e centrati sulla grafica, si rimanda agli articoli su Luigi 
Bartolini, agli estremi temporali di Rousseau in bicicletta, II, 16, 22 aprile 1950, p. 16, e Omaggio a 
Bartolini, XV, 39, 24 settembre 1963, p. 13; a testimoniare la vitalità del tema della vignetta lungo l’intera 
stagione de “Il Mondo”, cfr. L'ultimo moicano, III, 9, 3 marzo 1951, p. 12; Disegnatori di ieri e di oggi, VI, 
5, 2 febbraio 1954, p. 11; La fiera degli umoristi, XV, 28, 9 luglio 1963, p. 13; Chiappelli caricaturista, XVI, 
52, 29 dicembre 1964, p. 13. 
98 Per la polemica sollevata sulle colonne “Il Mondo” a proposito di Wright a Venezia, cfr. R. Pane, La 
laguna organica, VI, 5, 2 febbraio 1954, p. 11; A. Cederna, L’operazione di Wright, VI, 6, 9 febbraio 1954, 
pp. 11-12; R. Pane, Disaccordo architettonico, VI, 9, 2 marzo 1954, p. 12; L. Quaroni, Wright sull'Appia, VI, 
11, 16 marzo 1954, pp. 11-12. 
99 In nota numero 34, qualche pezza d’appoggio per orientarsi nella frattura che, a partire dalla metà degli 
anni Cinquanta, si era consumata tra gli autori delle pagine culturali de “Il Mondo” e “L’Espresso”: Cederna 
e Zevi rinnovavano per architettura ed urbanistica uno scontro aperto, nello stesso torno di tempo e per quel 
che concerne pittura e scultura, da Mezio e Venturi. Negli scritti di Zevi su “L’Espresso”, la consapevolezza 
di un dialogo difficile quanto imprescindibile tra intellettuali di terza forza è evidente in scritti come I 
massimalisti perderanno le città, comparso ne “L’Espresso” il 10 febbraio 1957. In questo scritto, Zevi 
rimanda alle posizioni in merito ai “complessi edilizi” espresse degli autori de “Il Mondo” e “Comunità”, 
individuando due fronti distinti: chi, come Cederna, sosteneva “che i complessi edilizi storici vanno 
conservati integralmente” e chi, di contro (era il caso dello stesso Zevi, oltreché di Roberto Pane e Riccardo 
Musatti), credeva che la conservazione fosse un nodo centrale solo per quanto atteneva alla “fisionomia 
volumetrica”. Per le polemiche citate e per una visione complessiva delle posizioni assunte da Zevi a partire 
dagli anni Cinquanta, si rimanda ai primi tre volumi (Da Wright sul Canal Grande alla Chapelle de 
Ronchamp 1954/1955; Dalla celebrazione di Rossetti all’opera di Utzon a Sidney 1955/1957; Dall’Expo 
mondiale di Bruxelles all’inaugurazione di Brasilia 1958/1960) delle Cronache di architettura, Bari, 
Laterza, 1971.     
27 
 
Occorrerà, ora, accennato agli scritti di Barozzi e Arbasino, rimettere la lente sui testi degli 
autori storici delle pagine d’arte del settimanale. Non è possibile ragionare sulle posizioni 
assunte da “Il Mondo” a partire dalla metà degli anni Cinquanta se, accanto alle discusse 
difficoltà di relazione con le più aggiornate ricerche figurative internazionali, non si 
analizza la contemporanea e straordinaria fortuna critica goduta sulle sue colonne da Jean 
Dubuffet. A tessere le lodi dell’opera del francese è, naturalmente, il curatore della rubrica 
d’arte contemporanea, Alfredo Mezio: a partire dal dicembre del 1956 quando, recensendo 
il volume The Dada painters and poets: an anthology (New York, Wittenborn, Schultz, 
1951) e in un ragionamento non clemente sulla traccia lasciata nella storia dell’arte dalle 
estetiche Dada100, il critico salva “il genio caricaturale di Dubuffet”. Proseguendo con 
alcune note a margine dell’esposizione delle opere della collezione Cavellini presso la 
Galleria d’Arte Moderna di Roma della fine del 1957101, mostra nel cui contesto erano 
state presentate alcune opere di Dubuffet che non davano “un’idea del suo temperamento 
violentemente satirico e scoppiettante di salute”. Concludono la sequenza una riflessione 
sul rapporto Ensor-Dubuffet102 e, soprattutto, la recensione alla mostra dell’artista aperta 
presso la galleria Marlborough di Roma nella primavera del 1963103. In questo articolo, 
Mezio legge, sorprendentemente, Dubuffet alla stregua di un “realista”, i personaggi delle 
sue tele come “longanesiani”. Si dirà più in là delle ragioni e delle implicazioni a monte 
dell’operazione di fagocitamento in ventre strapaesano dell’opera dubuffettiana.   
A testimonianza di un gusto che non era di un singolo scrivente, ma di un gruppo, vengono 
le analoghe critiche offerte da Giuseppe Raimondi e Claudio Savonuzzi. Il primo, 
nell’ambito di una disamina a due mostre parigine dell’artista104 scrive che, in contrasto 
con il distacco di tanta parte dell’arte contemporanea dal dato di natura, “l’occhio e la 
mente di Dubuffet sono sempre nell’osservare, e valutare e giudicare, moralmente, le cose, 
e gli uomini intorno a lui”; il secondo innesta l’opera del francese in una linea di 
surrealismo che da Jarry e Breton finisce, dopo la seconda guerra mondiale, per 
comprendere “gran parte dell’attuale action painting”, il gruppo Cobra fino, appunto, alla 
art brut e all’“ultimo anarchico-dada, il De Pisis del surrealismo, Dubuffet insomma”105.   
                                                
100 Dadà a Berlino, VIII, 52, 25 dicembre 1956, p. 13.  
101 La collezione Cavellini, IX, 44, 29 ottobre 1957, p. 13. 
102 Il Papa delle dune, XII, 46, 15 novembre 1960, p. 13. 
103 La pittura demitificata, XV, 20, 14 maggio 1963, p. 15. 
104 Jean Dubuffet: Parigi, maggio 1960, XII, 27, 5 luglio 1960, p. 7. Sempre di Raimondi anche Restif- 
Dubuffet. Corps de dames, X, 10, 11 marzo 1958, p. 13. 
105 Il minotauro in pensione, XIV, 25, 19 giugno 1962, p. 16. 
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L’arte di Dubuffet, “ammiratore dei pittori popolari”, è arruolata nella falange realista, e 
costituisce la risposta antiformalistica da un lato al diluvio informale che aveva ingorgato 
la scena artistica italiana tra la fine del sesto e l’inizio del settimo decennio del Novecento, 
dall’altro, in chiave primitivistica, una reazione allo stilismo di alcune vecchie volpi della 
pittura che, come Picasso e De Chirico106, nel secondo dopoguerra volevano ancora fare 
sentire la propria voce.  
Questione dirimente. All’opera di Dubuffet, Mezio associa sempre quella di Alberto Burri. 
Fin dal 1954, quando, recensendo una mostra di “pannelli” dell’italiano alla galleria 
dell’Obelisco107, il critico osserva come alla base della sua arte ci fosse “l’esercizio 
stimolante della macchia leonardesca di salnitro” trasferito “nel linguaggio dell’arte 
bruta”. L’operazione prosegue negli anni seguenti. Per esempio nel contesto di una 
discussione generale sull’arte di Burri comparsa ne “Il Mondo” nel febbraio del 1958108: al 
fondo della “estetica degli stracci”, Mezio riconosce il peso determinante delle “caricature 
immaginarie di Dubuffet, fabbricate con centinaia di farfalle morte”. E ancora, ad una 
analoga comparazione Mezio era giunto nel citato Dadà a Berlino109. 
Cruciale, però, in tale accostamento, il giudizio espresso da Mezio a proposito dell’arte di 
Burri, e emblematico, in questo senso, un articolo comparso ne “Il Mondo” nel gennaio del 
1963110. Lo scritto, che si informa di una disamina delle opere di Burri esposte presso la 
galleria Marlborough, si apre con una critica feroce dei cellohpane e dei nylon dell’artista: 
“il cellophane è freddo e repulsivo”, e “tutto ciò che l’artista riesce a cavarne è un giuoco 
formalistico, un puro artificio, di un’impassibilità altrettanto assurda quanto sterile”; 
“all’esercizio medievale o patarino”, prosegue, “succede così l’arte povera, una metafora 
posticcia che non ha in sé stessa alcuna possibilità di rivalsa poetica”; “questi veli di 
cellophane sforacchiati, bruciacchiati, sparsi di grumi e di arricciolature, disseminati di 
crateri da cui emerge il fondo rosso o nero della tela sottostante, restano sospesi nel vuoto 
come delle bolle di sapone”; di paradossale, conclude, c’è che “il cellophane di Burri sega i 
nervi, è di gusto liberty”. 
                                                
106 Se all’antipicassimo degli autori de “Il Mondo” si è già fatto riferimento, sarà utile, invece, fornire 
qualche pezza di appoggio in relazione ai non teneri giudizi indirizzati sulle colonne de “Il Mondo” 
all’accademismo dechirichiano: A. Mezio, De Chirico in due tempi, VI, 10, 9 marzo 1954, p. 11; idem, 
Applicazioni e varianti, VI, 19, 11 maggio 1954, p. 11; idem, Il ritorno di Hebdomeros, VI, 48, 30 novembre 
1954, p. 11.      
107 Applicazioni e varianti, cit. 
108 Burri a Venezia, X, 6, 11 febbraio 1958, p. 13. 
109 Nota 100. 
110 Cenere e nylon, XV, 2, 8 gennaio 1963, p. 15. 
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La sensazione, nitida, è che Mezio avesse in mente i coevi testi di Arcangeli, e che ne 
condividesse tanto le prese di posizione quanto un intero impianto costruito sul confronto 
tra l’opera di Burri e pittori di materia come Fautrier o Dubuffet. Proprio Arcangeli, nelle 
pagine con le quali aveva presentato l’opera di Burri in mostra a Bologna, Galleria La 
Loggia, tra il 22 di ottobre ed il 1 di novembre del 1957111, aveva distinto il concetto di 
“antistile”, l’anti-intellettualismo dell’opera di Dubuffet, dal “vasto e semplice 
ordinamento della composizione” dell’“elegante” Burri112.         
Il selvaggio, primitivo Dubuffet contro l’eleganza, la persistenza del culto della forma in 
Burri: qui è la chiave. Ma del fatto che Mezio e gli autori de “Il Mondo” leggessero 
Arcangeli, esistono prove ulteriori. Nell’ennesimo ragionamento sull’arte di Dubuffet113, 
ancora accostato a Burri, il critico del settimanale diretto da Pannunzio indugia sulla 
“versione astrattista del problema concernente l’imitazione della natura”. Problema risolto 
attraverso la constatazione che, per Dubuffet, la natura, “concepita non più sotto l’aspetto 
di un sistema di convenzioni visive”, costituiva “un serbatoio di invenzioni e di processi, 
offerti al pittore in tutta la ricchezza delle loro articolazioni”. Soprattutto, continua Mezio, 
“al concetto di imitazione” deve essere sostituito “quello di comunione”, per la 
comprensione di una pittura astratta “che non riflette ma diventa essa stessa natura”: era “la 
formula a cui Pollock in America, e Morlotti in Italia, hanno dato lustro”. Insomma, anche 
sulle pagine de “Il Mondo”, i neo naturalisti sono schierati in forze: e sono i nuovi 
naturalisti di Arcangeli, che attorno al 1957 aveva tentato di coniugare Morlotti ed i padani 
con gli espressionisti astratti americani ed i pittori europei di materia.  
Sulle colonne de “Il Mondo”, la pittura di Pollock è recuperata attraverso i testi di uno dei 
longhiani, proprio nell’anno – non si dimentichi che l’ambiente di riferimento, per gli 
autori del settimanale, è quello romano - della mostra dell’artista a Valle Giulia curata e 
presentata dai leoventuriani Bucarelli e Ponente.  
                                                
111 Testo antologizzato nel citato F. Arcangeli, Dal Romanticismo all’Informale, pp. 480-485.  
112 Il sospetto che le posizioni di Arcangeli e quelle degli autori della pagina d’arte de “Il Mondo” avessero 
decisivi punti di tangenza è ancora più forte se, all’interno del testo citato, ai giudizi espressi sull’arte di Burri 
si associano gli attacchi sferrati da Arcangeli contro le “elucubrazioni di un certo ambiente intellettuale 
romano”. In tale ambiente egli riconosceva, in tutta probabilità, il gruppo di “Arti Visive”, la scrittura di 
Emilio Villa. Più in generale, gli strali scagliati da Arcangeli erano indirizzati al progressivo mutamento di 
profilo e linguaggio della critica d’arte, che a partire dai secondi anni Cinquanta aveva rinunciato alla 
interpretazione delle opere e ad una funzione didattica, e si stava ridisegnando sempre più come forma 
creativa. In questo senso, frequenti le denunce comparse anche sulle pagine de “Il Mondo” e rivolte al 
linguaggio criptico e sempre più indecifrabile della pubblicistica artistica, denunce tra le quali si segnalano 
almeno quella di Mezio, L’astrattismo per alfabeto, IX, 31, 30 luglio 1957, p. 13; lo scritto di Giorgio 
Granata, citato in nota 91, Il Kitsch rivalutato. Per uno studio che prende la temperatura dei mutamenti in 
corso in ambito critico, cfr. D. Colombo, Emilio Villa: lettura fonetica delle Superfici di Capogrossi, in 
“L’uomo nero. Materiali per una storia delle arti della modernità”, II, 3, settembre 2005, pp. 323-355.  
113 L’astrattista riformato, X, 1, 7 gennaio 1958, p. 13.  
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Un ulteriore tassello, almeno, deve essere aggiunto: in una riflessione generale sulla crisi 
del non figurativo della quale si sostanzia uno scritto comparso nel settimanale nell’estate 
del 1960, Mezio calca la mano in direzione arcangeliana, con una chiosa che non dà adito a 
troppe interpretazioni: con la “materia”, scrive, l’arte astratta “ritorna all’imitazione della 
natura”, “con un’operazione di riporto” indicativa “del malessere in cui si dibatte”; nel 
versante materico (inaugurato da Rembrandt, in una direzione di continuità della cultura 
che non fa sconti a quanti asserivano l’ineluttabilità della cesura frapposta dalle 
avanguardie del Novecento) finiscono per convivere Permeke e Morlotti, Burri e Dubuffet, 
e perfino “le stesure delicatamente chardiniane di Morandi”114.      
Perché Arcangeli? Per la battaglia antiformalistica, innanzitutto. Poi, per il sostegno ad una 
moralità che deriva dal controllo dei mezzi pittorici, “ma specialmente che, con Croce [la 
cui religione della libertà, per gli autori de “Il Mondo”, costituiva la bussola], non 
conservava tracce di intellettualismo né veniva sottomessa da ardori romantici”115. Ancora, 
in Arcangeli era possibile trovare la prospettiva di riqualificazione dell’Ottocento visivo al 
di fuori dello schematismo di Lionello Venturi, che aveva individuato una cesura troppo 
netta nella pittura impressionista; uno sbandierato sospetto nei confronti della “voce 
recitante” di Pablo Picasso; un recupero, senza rotture, della migliore figurazione italiana 
tra le due guerre, da Carrà a Morandi; infine – e il punto è dirimente, lo si vedrà qui sotto – 
la prospettiva padanocentrica di Arcangeli si sposava con le polemiche degli autori della 
pagina d’arte de “Il Mondo” contro l’internazionalismo delle cifre astratte tra neocubismo 
ed informale. Polemiche in favore di un’arte delle “regioni”, di un rinnovato modello di 
figurazione che, nella genealogia culturale degli autori del settimanale, contava un ramo 
ancora strapaesano. 
 
Per la continuità di una linea di rappresentazione italiana, primitiva e magica, e verso un 
rinnovato modello di arte delle “regioni” 
 
                                                
114 Già in alcuni scritti della metà degli anni Quaranta (a titolo esemplificativo, Astrattismo e realismo, 
comparso in un primo tempo in “La Fiera Letteraria”, 12 dicembre 1948, antologizzato in F. Arcangeli, Dal 
Romanticismo all’Informale… op. cit., pp. 307-312), Arcangeli aveva preso le difese di Morandi e degli 
artisti della generazione di Novecento, accusati di formalismo dai neorealisti. Ne “Il Mondo”, nel maggio del 
1965, anche la recensione, a cura di Antonio Manfredi, del Giorgio Morandi di Arcangeli (Milano, Edizioni 
del Milione, 1964).   
115 S. Salvagnini, Vite parallele. L’arte e la critica in Italia negli anni dell’Informale, in Informale. Jean 
Dubuffet e l’arte europea 1945-1970, Modena, Foro Boario, 18 dicembre 2005-9 aprile 2006, catalogo della 
mostra, a cura di L. M. Barbero, Milano-Venezia, Skira-Peggy Guggenheim Collection, 2005, pp. 140-141. 
31 
 
Nella individuazione della migliore figurazione italiana, da contrapporre, 
progressivamente, al neorealismo ed al neocubismo della fine degli anni Quaranta, 
all’impressionismo astratto sviluppatosi sotto l’egida leoventuriana negli anni Cinquanta e, 
infine, all’informale internazionale della fine dello stesso decennio, gli autori della pagina 
d’arte de “Il Mondo” si muovono sul corrimano sicuro dei testi e delle estetiche dei più 
volte citati Ragghianti, Brandi, Arcangeli; in tale linea, significativi punti di tangenza sono 
stati individuati con l’estetica crociana e con i gusti visivi del direttore, Mario Pannunzio.  
Prima che, nei primi mesi del 1950, Mezio assumesse il ruolo di critico d’arte 
contemporanea, è Corrado Sofia, sulle colonne del periodico, a separare il grano dal loglio, 
a fissare, per i lettori del settimanale, i pittori del canone. In una serie di articoli comparsi 
nei primi numeri de “Il Mondo”, ragiona attorno ad una galleria virtuale, ad una lista di 
artisti di riferimento: De Pisis, Morandi, Mafai, Maccari, Bartoli, Donghi, Carlo Levi, 
Savinio116. Ad unire questi pittori, l’appartenenza alla medesima generazione (sono tutti 
nati nell’ultimo decennio dell’Ottocento o nei primissimi anni del Novecento)117; la 
frequentazione, per alcuni più assidua, per altri limitata ad alcuni anni della attività (caso a 
parte, evidentemente, quello di Morandi, al cui nome, tuttavia, era impossibile rinunciare 
in una operazione culturale che intendeva riaffermare l’autonomia morale degli artisti negli 
anni Venti e Trenta) degli ambienti artistici e letterari romani118; l’abbraccio ad una 
figurazione che, dopo l’ultima guerra (il discorso vale anche per Levi, che solo negli anni 
Cinquanta avrebbe virato verso l’opzione politica e culturale comunista, dopo il 
postimpressionismo di marca leoventuriana del ventennio e l’azionismo degli anni della 
Resistenza) non aveva accettato di essere inglobata nella pittura di marca socialista o di 
piegarsi a direttive di movimenti o di mercato, e aveva continuato a mantenere una 
posizione orgogliosamente appartata, tra intimismo, espressionismo e declinazioni 
“magiche”. Se Maccari e Bartoli, inoltre, si erano ritrovati fianco a fianco nell’esperienza 
                                                
116 De Pisis in grigio, I, 7, 2 aprile 1949, p. 9; I pennelli di Morandi, I, 8, 9 aprile 1949, p. 9; I veleni di 
Maccari, I, 12, 7 maggio 1949, p. 9; Bartoli il pigro, I, 14, 21 maggio 1949, p. 9; Il paesaggio nella valigia, 
I, 20, 2 luglio 1949, p. 10; Conchiglie per Levi, I, 24, 30 luglio 1949, p. 9; Savinio sul transatlantico, I, 32, 
24 settembre 1949, p. 9.  
117 La questione generazionale non è di secondaria importanza, se si pensa che, nonostante alcune anche 
significative eccezioni (a titolo esemplificativo Fontana, Capogrossi), gli artisti che, tra anni Quaranta e 
Cinquanta, hanno costituito il Fronte nuovo, il Gruppo degli Otto o hanno variamente animato la scena 
artistica italiana, sono nati a partire dal secondo decennio del Novecento. 
118 Sulle colonne de “Il Mondo”, è palese la assoluta centralità conferita all’analisi degli ambienti culturali 
della capitale. Agli artisti della Scuola romana, per esempio, è dedicato, da parte di Alfredo Mezio, il numero 
maggiore di riflessioni sul primo Novecento. Accanto ai nomi di Scipione, Mafai e Antonietta Raphaël, sulla 
quale si dirà meglio in seguito, vale la pena soffermarsi su Carlo Quaglia, il cui profilo di pittore è stato 
messo a fuoco in Quaglia, XIII, 18, 2 maggio 1961, p. 13. Sempre su Quaglia, alcuni anni più tardi, Mezio 
avrebbe curato Un pittore a Villa Borghese, volume comprendente diciotto tavole a colori dell’artista 
(Milano, All’insegna del pesce d’oro, 1967).  
32 
 
de “Il Mondo”, non va sottovaluta, e della questione si è detto sopra, neppure la 
componente donghiana e “magica” a monte della stagione di Mario Pannunzio pittore, 
all’inizio degli anni Trenta.       
Il primo passo da compiere, per chi si accosti alla lettura de “Il Mondo”, è quello di 
afferrare la necessità, avvertita dagli uomini del gruppo riunito attorno a Mario Pannunzio, 
di riprendere a ragionare secondo una prospettiva regionale delle arti, prospettiva che si 
sostituisse all’internazionalismo delle mode figurative astratte (nella stagione compresa tra 
neocubismo e informale) e a quello della rappresentazione (nello zdanovismo, 
l’internazionalismo comunista aveva una propaggine visiva). La questione è stata 
anticipata qui sopra, allorché si è provato ad individuare i punti di contatto di tali istanze 
con il modello di arte padana di Arcangeli.  
Quello astratto si profilava, agli occhi degli autori della rivista, come un nuovo 
accademismo, una maniera internazionale di matrice newyorchese che seguiva di pochi 
anni l’algido e scenografico neoclassicismo dei marmi del ventennio, e che si era sostituito 
ai pariginismi, al mito stracittadino della prima metà del secolo; neoclassicismo e 
prospettiva francocentrica che molti di essi avevano fieramente combattuto dal fronte delle 
regioni dell’arte, perlopiù nelle file di Strapaese. 
L’insofferenza rispetto alla nuova accademia, al formalismo astratto tra anni Quaranta e 
Cinquanta e ad una New York nuova Parigi, appare evidente fin dai primi mesi di vita del 
settimanale. La manifesta, in particolare, il critico delle arti visive, Alfredo Mezio. 
L’allarme è lanciato nell’ambito del primo scritto sulla Biennale del 1950119, nel quale il 
critico aggira con calcolo il problema della disamina delle opere esposte, preferendo 
analizzare l’impatto della manifestazione sul paesaggio umano e culturale veneziano: 
“soffocati dall’internazionalismo dell’arte del Novecento”, “i veneziani commentano non 
senza rimpianto la scomparsa di un tono, di uno spirito e di un color locale”. Paga un 
prezzo salato la Venezia dei “lettori del Gazzettino”, la Venezia di Longhi e Guardi, per 
ritrovare la quale “bisogna risalire verso certe piazzette e certi vicoli d’acqua”, ed “è 
impossibile visitare senza tristezza la saletta che la Biennale ha voluto dedicare quest’anno 
alla memoria di Favretto”. La Biennale, conclude Mezio, aveva invaso Venezia, 
mutandone l’aspetto: “quest’anno Venezia è una città fauve e post-impressionista come la 
sua Biennale”. 
La questione è dirimente anche nelle analisi di alcune figure d’artisti comparse ne “Il 
Mondo” negli stessi mesi. Si vedano, a titolo esemplificativo, gli scritti su Franco 
                                                
119 Venezia città dipinta, II, 24, 17 giugno 1950, p. 16.  
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Cannilla120 che, per dirla con le parole di Mezio, come “i Guttuso, i Franchina”, aveva 
cercato uno stile al di fuori della Sicilia e della rappresentazione, ma “dopo di aver fatto il 
giro completo di tutta l’arte contemporanea”, aveva scoperto che “la Sicilia è la migliore 
delle isole sconosciute”121; il giudizio non tenero espresso qualche settimana prima 
sull’arte di Luigi Bartolini, le cui intuizioni erano spesso complicate dall’imperio delle 
fonti visive, “una pioggia di colori violentissimi e incandescenti” alla Rouault o alla 
Vlaminck, un diluvio di riferimenti, cifre stilistiche da Van Gogh a Gauguin sulle quali, in 
scritti precedenti e coevi, aveva puntato il dito anche Francesco Arcangeli; le 
considerazioni spese a proposito dei “tappeti su disegni astrattisti” di Carla Accardi 
presentati alla Mostra del Mezzogiorno, Accardi che era scesa dalla torre d’avorio 
dell’avanguardismo ed aveva “avuto l’idea di far tessere i suoi tappeti ad Erice, presso 
Trapani”, con “preistorici telai”. Ne risultavano lavori che avevano mantenuto “la solidità e 
la resistenza che sono le caratteristiche dei tessuti fatti in casa”.  
Operazioni simili, Mezio aveva imbastito anche per artisti centrali nel suo ragionamento 
sull’arte del Novecento, per esempio Gentilini, pittore che Mezio aveva presentato anche 
sulle pagine del catalogo della XXVI Biennale veneziana122. L’artista, scrive Mezio in un 
articolo del febbraio del 1951, aveva dato il meglio di sé quando, in disaccordo con le 
nuove cifre imposte dai centri dell’arte internazionale, dove la “specialità” d’ogni artista è 
“bella e preparata”, aveva saputo ritrovare la propria natura di faentino e ceramista, e 
ritrarre “l’Italia che appare dal finestrino del treno, simile ad un miraggio o ad un immenso 
trucco archeologico”123. 
In questo progetto rientrava, in tutta evidenza, in anni nei quali i sofisticati mercanti 
newyorchesi stavano cominciando ad assumere il controllo del sistema artistico 
internazionale, la polemica operazione di riqualificazione dell’artigianato e dell’arte 
americana dell’Ottocento124: “l’arte popolare americana non ha uno stile proprio”, ma 
ciascuna comunità presentava la propria cifra; l’America che, se riusciva a parlare un 
linguaggio comune, lo faceva “nei materiali, negli strumenti di lavoro e nei bisogni ridotti 
di una società isolata”; gli umili artigiani americani “non avevano la spregiudicatezza degli 
                                                
120 L’astrattista di turno, II, 18, 6 maggio 1950, p. 16. 
121 Sulla cultura popolare siciliana anche I pupi nel carretto, II, 33, 19 agosto 1950, p. 16, articolo in cui, più 
in generale, Mezio riflette sulle culture vernacole sopravvissute nell’“epoca della nafta”. 
122 Per le pagine dedicate da Mezio a Gentilini sul catalogo della Biennale del 1952 (Venezia, Alfieri, 1952), 
si veda pp. 101-102; a cura del critico è anche la presentazione delle opere di Fiorenzo Tomea alla Biennale 
del 1954 (Venezia, Lombroso, 1954), p. 167 e sgg. 
123 Le cattedrali di Gentilini, III, 7, 17 febbraio 1951, p. 12. 
124 Artigianato americano, IV, 16, 19 aprile 1952, p. 12. 
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artisti d’oggi”, “ignoravano l’arte dei pastiches”; i loro oggetti, tuttavia, “ci parlano di 
un’America patriarcale, arcaica, spontaneamente povera” . 
Per concludere, la presa di posizione più lampante. Nell’ambito della recensione al Premio 
Nazionale di pittura di Bari del 1955 (significativamente messo al centro dell’agenda 
critica, dalle cui pagine era già scomparsa l’Esposizione internazionale veneziana)125, 
Mezio loda quanto gli organizzatori dell’evento erano stati in grado di fare, vale a dire 
“riconoscere le zone vive della pittura contemporanea, ed evitare l’estremismo, la moda, lo 
snobismo”. Carattere essenziale per la concezione dell’intellettuale promossa dal gruppo 
Pannunzio, il fatto che il Premio Bari avesse anche un significato politico: “nato dallo 
sforzo delle piccole élites radicali del Mezzogiorno”, era lo specchio figurativo 
dell’“illuminismo” liberaldemocratico. Insomma, costituiva la proposta di un riveduto 
regionalismo dell’arte, in anni in cui, in ambito politico, fervevano i lavori nei cantieri 
delle Comunità olivettiane e, da parte di alcuni liberaldemocratici vicini alle posizioni 
degli autori de “Il Mondo”126, era da poco stata fondata la rivista meridionalista “Nord e 
Sud”. “Oggi che gli artisti parlano suppergiù lo stesso linguaggio internazionale”, era 
possibile tirare una boccata d’ossigeno solo di fronte a opere come quelle dei marchigiani 
presentate, nella primavera del 1954, al Palazzo della Quadriennale di Roma: montava, tra 
i redattori del settimanale, una nostalgia sempre più acuta per le vecchie “esposizioni 
regionali”, per l’arte di una “provincia arretrata, ritardataria, isolata, un po’ rustica”127, 
evocata attraverso un’aggettivazione di patente matrice strapaesana. 
Questione altrettanto centrale, quella dell’arte dei primitivi, dei pittori della domenica. 
Pittura popolare contrapposta ad ermetismo, elitarismo, esistenzialismo, cripticismo delle 
avanguardie del Novecento. Il filone degli scritti sull’arte degli ingenui è il più consistente, 
tra quelli portati avanti dal critico d’arte de “Il Mondo”, Alfredo Mezio. Tanto per 
cominciare, l’operazione di recupero dell’arte dei semplici impostata sulle colonne del 
settimanale non risulta del tutto immune da discendenze crociane: come ricorda Carlo 
Antoni, il filosofo aveva individuato “una certa affinità tra il poeta e il fanciullo e il 
selvaggio”128.  
                                                
125 Il milione di Bari, VII, 28, 12 luglio 1955, p. 11.  
126 Non possono non essere fatti i nomi di Francesco Compagna, Vittorio de Caprariis e Renato Giordano, 
che furono anche collaboratori de “Il Mondo”; per la sequenza completa dei loro scritti comparsi nel 
settimanale, si rimanda ai citati Indici analitici de “Il Mondo”. Il primo numero di “Nord e Sud” è del 
dicembre del 1954. 
127 A. Mezio, Marchigiani a Roma, VI, 20, 18 maggio 1954, p. 11. 
128 C. Antoni, Drammaticità dell'arte, V, 42, 20 ottobre 1953, p. 6. 
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Tale filone è inaugurato in concomitanza col primo scritto di Mezio, centrato sull’arte del 
“bracciante e disoccupato” Bruno Rovesti129; contraddistingue gli articoli usciti su “Il 
Mondo” nel 1950130, quasi a fornire una soluzione visiva alternativa alle mode 
internazionali presentate a Venezia nell’ambito della Biennale; cavalca l’onda delle 
iniziative che, tra la fine degli anni Quaranta e l’inizio degli anni Cinquanta, avevano 
promosso la Galleria nazionale di arte moderna e la sua direttrice, Palma Bucarelli, 
iniziative spesso consistenti in concorsi rivolti a studenti di università e scuole, tra le quali 
spicca la Mostra di Artigianato artistico dell’Istituto d’Arte Zileri131; scivola dalla difesa 
dell’arte dei bambini a quella di un’altra categoria dimenticata dalle maggiori rassegne 
d’arte internazionale, quella delle donne, tra le quali spazio precipuo, sulle colonne de “Il 
Mondo”, hanno la “popolana e autodidatta” Deiva De Angelis132 e la “pittrice 
improvvisata” Antonietta Raphaël Mafai133. Le donne, secondo Mezio, sanno tenere 
lontano dalle tele gli infingimenti della cultura e dello stile e, in chiave autenticamente 
primitiva, presentano “tutto ciò che l’astrattismo proibisce all’artista quale materiale spurio 
e perciò inconciliabile con la vera poesia o la vera pittura”134. La serie prosegue con una 
significativa sequenza di scritti comparsi nel settimanale tra il settembre del 1954 ed il 
gennaio del 1955 mirati alla messa a fuoco dell’arte del “pittore per passatempo” Ilio 
Vannucci135 e del barbiere di Ischia Luigi De Angelis136; ha, infine, significative code negli 
anni Sessanta, con scritti come Ruggeri e Carmelina137.      
Alla medesima sequenza e in una chiave che risente sensibilmente delle prese di posizione 
di Ragghianti a guerra conclusa, sono da annoverare gli scritti sui toscani, dall’“autentico 
popolano”, Lorenzo Viani, “legato a quel mondo di squinternati, di lunatici, di ubbriachi, 
di filosofi da taverna”, fino a Mario Marcucci, artista vicino al Rosai “più tirannico” e che 
                                                
129 Il bracciante surrealista, I, 9, 16 aprile 1949, p. 15. 
130 Si cita, a titolo esemplificativo, Il cavallaro, II, 10, 11 marzo 1950, p. 16, scritto in cui è tracciato il 
profilo di Giuseppe Cessetti, artista che sa fare “rivivere la pittura primitiva del bestiario, con una pittura di 
artigiano”.  
131 Le suore Orsoline e l’estetica, II, 27, 8 luglio 1950, p.16. Per questa ed altre esposizioni allestite alla 
Gnam nell’arco di tempo preso in esame, si rimanda alla Cronaca delle mostre di arte contemporanea di 
Palma Bucarelli dal 1944 al 1975 di Angelandreina Rorri, nel citato Palma Bucarelli. Il Museo come 
Avanguardia, pp. 52-55. L’interesse di Mezio per l’arte dei bambini sarebbe stato una costante, sulle pagine 
de “Il Mondo”: si veda per esempio Selvaggi si nasce, II, 44, 4 novembre 1950, p. 15; Passeggiata 
scolastica, III, 20, 19 maggio 1951, p. 12; La “lezione” dei bambini, VII, 8, 22 febbraio 1955, p. 11. 
132 Su Deiva, per esempio, Matisse a Roma, III, 31 marzo 1951, p. 12; Autoritratti, III, 21, 26 maggio 1951, 
p. 12.  
133 Sull’artista si veda almeno Una pittrice inedita, VII, 14, 5 aprile 1955, p. 11. 
134 Cfr. il citato Autoritratti. 
135 Un pittore municipale, VI, 38, 21 settembre 1954, p. 11. 
136 Il barbiere di Ischia, VII, 3, 18 gennaio 1955, p. 11. 
137 XIII, 8, 21 febbraio 1961, p. 13. 
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rifiuta di mettere “il piede nella trappola di un’arte troppo intellettualizzata” 138. Allo stesso 
Rosai è dedicata una ingente serie di scritti, a testimonianza del fatto che, negli ambienti de 
“Il Mondo”, sulla difesa dei testi di Ragghianti si era giocata una partita di prima 
importanza: dell’arte di Rosai è marcata, in particolare, la “autenticità di autodidatta”, 
dimostrata anche dalla “fedeltà al Comune”, dalla sua fiorentinità, da “l’istinto riottoso del 
popolano” che lo aveva “tenuto ostinatamente al di fuori della Città letteraria, dove 
regnavano gli scrittori del Marzocco e trionfava la retorica dannunziana del 
rinascimento”139. 
Il gusto per l’arte popolare, in alcuni passaggi, spinge il pedale dello spiritualismo: lo 
testimoniano l’insistenza di Mezio sull’arte di Fiorenzo Tomea e i frequenti richiami al 
magistero critico di Edoardo Persico. Tomea inserito da Mezio nel novero degli artisti del 
canone, all’inizio del 1951140; Tomea le cui opere sono, tra 1952 e 1953, oggetto di attente 
analisi, tra recensioni ad esposizioni141 e commenti a monografie142. Nel contesto delle 
letture fornite dagli autori de “Il Mondo”, Mezio su tutti, alla sottolineatura delle 
componenti popolari nell’arte tomeiana si salda la marcatura dell’elemento del “territorio”, 
del rapporto tra arte e regione: nell’ambito di una mostra a Cortina, scrive Mezio, Tomea è, 
tra gli espositori, l’unico, autentico “indigeno”143. L’attenzione sul mito di uno dei cavalli 
della scuderia dei cristiani di Persico ha code ancora negli anni Sessanta: a ulteriori squarci 
aperti sulla pittura di Tomea144, vanno aggiunte alcune riflessioni sul lascito culturale di 
Persico145. Dopo le caute prese di posizione in favore dell’espressionismo astratto e 
dell’impressionismo non figurativo cresciuto sotto l’ala di Lionello Venturi, l’opzione 
Persico-Tomea è, ancora una volta, una dichiarazione di fede romantica. Nemici, come 
sempre, l’accademismo, nella vecchia veste classicista e in quella astratta, nel secondo 
dopoguerra rappresentata dalla ricerca concreta, geometrica.        
Ultimo punto: il senso del recupero delle poetiche del realismo “magico” e italiano. Per 
dipanare la matassa, è necessario mandare l’attenzione agli scritti in memoria di Antonio 
Donghi che compaiono ne “Il Mondo” tra il 1962 ed il 1964, qualche mese prima ed 
                                                
138 Lorenzaccio, VI, 39, 28 settembre 1954, p. 12; Un toscano nell'ovatta, VI, 51, 21 dicembre 1954, p. 11.   
139 Le svedesi delle Giubbe Rosse, XIII, 21, 23 maggio 1961, p. 13. Sempre di Mezio anche Giustiziere e 
penitente, IX, 22, 28 maggio 1957, p. 13. Di Rosai, specie in concomitanza con la sua morte, sono comparsi 
scritti anche a firma Raimondi, La valigia delle Indie, IX, 25, 18 giugno 1957, p. 13; Laurenzi, Rimpianto di 
Ottone, IX, 50, 10 dicembre 1957, p. 16; Scarpellini, per esempio Tutto Rosai, XIII, 20, 16 maggio 1961, p. 
13. 
140 Tomea, III, 6, 10 febbraio 1951, p. 12.   
141 Fiore Tomea a Cortina, IV, 35, 30 agosto 1952, p. 12. 
142 Fiorenzo l’armamentario, V, 10, 7 marzo 1953, p. 12. 
143 Fiore Tomea a Cortina, cit. 
144 Tomea, XII, 48, 29 novembre 1960, p. 12; I fioretti di Tomea, XIV, 29, 17 luglio 1962, p. 15. 
145 A. Manfredi, L'opera di Persico, XVII, 24, 15 giugno 1965, p. 13. 
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appena dopo la morte dell’artista146. Omaggi a Donghi, artista che, si è scritto in più di una 
occasione, aveva lasciato il proprio marchio sugli esordi pittorici di Pannunzio; omaggi, 
tuttavia, che esulano dal ricordo personale e, come rivela un articolo, sempre di Mezio, del 
marzo del 1964147 centrato sul volume di Mario Praz Casa della vita, rientrano in un filone 
di rinnovato interesse nei confronti della questione del magico.  
Magico italiano, tuttavia. Un magico dalle solide radici storiche, tenacemente contrario ai 
filosofismi bretoniani, ai cifrari avanguardisti. Tra le polemiche ingaggiate sulle colonne 
de “Il Mondo”, quella aperta contro il surrealismo è seconda solo a quella indirizzata nei 
confronti del realismo socialista; polemiche che, anzi, in alcuni casi coincidono, quando 
alle discussioni generali sulle caratteristiche del movimento si associano riflessioni a 
proposito della militanza comunista di molti dei suoi membri148. Il problema dell’ostilità 
degli autori de “Il Mondo” rispetto alle poetiche del surrealismo ha una doppia chiave di 
lettura: da un lato un sospetto tutto regionalista, figlio di una formazione strapaesana, nei 
confronti del connotato stracittadino ed internazionalista del surrealismo; dall’altro, 
altrettanto potente, spinge lo stigma che sul movimento aveva apposto Benedetto Croce, 
della cui avversione per l’irrazionalismo, il narcisismo decadentistico, l’elitarismo dell’arte 
del Novecento si è già scritto149. Sicché già i primi numeri de “Il Mondo” presentano 
attacchi impietosi ai corifei internazionali del surrealismo, recensioni ad esposizioni che 
assumono i caratteri di discussioni culturali generali: è così, per esempio, per gli scritti di 
Mezio centrati sulle mostre di Fabrizio Clerici, Stanislao Lepri ed Enrico Donati 
all’Obelisco, rispettivamente nella primavera del 1949150, nel marzo e nel novembre del 
1950151; ragionamento analogo, infine vale per bilanci complessivi sul movimento, tra i 
quali si segnala quello offerto negli stessi mesi da Bruno Romani152. La polemica procede, 
inesorabile, fino agli ultimi anni della stagione de “Il Mondo”: aldilà del menzionato Il 
rifiuto totale, di Giorgio Granata, è possibile segnalare interventi che, opera di più di una 
penna, dimostrano come, sull’antisurrealismo, il fronte degli autori della rivista avesse 
                                                
146 Il pittore in vacanza, XIV, 36, 4 settembre 1962, p. 15; L'accademico sonnolento, XV, 32, 6 agosto 1963, 
p. 13; Donghi aneddoti e carattere, XVI, 6, 11 febbraio 1964, p. 13. 
147 L'occhio magico, XVI, 12, 24 marzo 1964, p. 13. 
148 G. Granata, Il rifiuto totale, XVIII, 3, 18 gennaio 1966, p. 6. 
149 Per le conseguenze in ambito visivo della condanna crociana del surrealismo, alcuni riferimenti anche nel 
citato T. Sauvage [A. Schwarz], Pittura italiana del dopoguerra… op. cit., p. 169.  
150 Il funerale della pittura, I, 13, 14 maggio 1949, p. 16.  
151 Le surrealisme pas mort, II, 11, 18 marzo 1950, p. 16; Technicolor, II, 47, 25 novembre 1950, p. 16. 
152 Il leone surrealista, I, 21, 9 luglio 1949, p. 9. 
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saputo compattarsi saldamente, e marciare sulle due strade delle arti e della filosofia: 
emblematico, in questo senso, Surrealismo e simbolismo, di Michele Biscione153.       
Occorrerà, per tirare le fila del problema del magico italiano, richiamare alla mente 
l’ingente pattuglia degli scrittori del surreale già dagli anni Trenta vicini a Pannunzio: 
Delfini, Landolfi, Morovich. Uomini che hanno seguito il direttore anche nel corso della 
stagione de “Il Mondo”. Occorrerà rammentarne, inoltre, la componente culturale 
vernacola, la collaborazione alle riviste dirette tra le due guerre dai nani di Strapaese, 
Maccari e Longanesi.  
A segnare la rotta, ancora, sono gli scritti di Alfredo Mezio, che già nel giugno del 1954154 
individua una linea italiana al surrealismo, linea che affonda le proprie radici nel 
Cinquecento dell’Arcimboldi: nel rapporto tra l’arte di questi e la contemporaneità, il 
critico afferma la pregnanza anche culturale del confine naturale alpino, negando ogni 
ipotesi di affinità “tra la fantasia dechirichiana” dell’Arcimboldi, “così allegra e 
scoppiettante di vitalità”, e “le rappresentazioni mortuarie dei Dalì, dei Magritte e dei 
Tanguy con la loro carica di sottintesi sessuali, l’ostentazione tecnica e la perversità a 
freddo”. Ancora, ribadita la via italiana al magico nel dicembre dell’anno successivo155, 
ascrive ad essa le ricerche di Zuccheri, i cui Bestiari affondano le radici nella “vecchia 
natura morta secentesca a base di ucellame”, natura morta che pareva morta “con le 
oleografie di Strapaese”, e che faceva da contrappeso ai “barbarici” bestiari picassiani. 
Insomma, lontana dalle componenti freudiane del surrealismo francese, la “bonomia” 
popolare dell’arte di Zuccheri non portava con sé alcuna traccia “di quell’affettazione 
manieristica e conturbante”; non è casuale che, pochi anni prima, Maccari avesse lavorato 
alle incisioni delle Bestie del '900 di Aldo Palazzeschi156. Nel solco dell’Italia magica, 
allora, c’è spazio anche per Dino Buzzati157, il cui surrealismo, in barba ai “fanatici della 
psicanalisi”, “non ha radici nella psicologia”: “esso pesca nel mondo dell’immaginazione”, 
e “i suoi spunti figurativi” “ricordano lo spirito del Giornalino della Domenica”.  
Mezio avrebbe ribadito simili temi anche con la bocca lontana dall’altoparlante costituito 
dal settimanale pannunziano e fino alla metà degli anni Settanta quando, volgendo la mente 
                                                
153 XVII, 48, 30 novembre 1965, p. 8.  
154 Allegorie dell'Arcimboldi, VI, 25, 22 giugno 1954, p. 11.  
155 Dall'Arcimboldi ai manichini metafisici, VII, 51, 20 dicembre 1955, p. 11. 
156 Bestie del '900 (con tavole incise in nero e a colori di Mino Maccari), Firenze, Vallechi, 1951. 
157 La coda di Buzzati, XIII, 6, 7 febbraio 1961, p. 13. 
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alla stagione de “Il Selvaggio”, avrebbe affermato che alla rivista “deve qualcosa anche il 
surrealismo che, almeno in Italia, è figlio dell’Arcimboldi piuttosto che di Freud”158. 
 
Da Longanesi a Longanesi: in arte e cultura, gli autori de “Il Mondo” guardano ancora al 
vecchio maestro di giornalismo  
 
Non solo Maccari, nella testa degli autori della pagina d’arte de “Il Mondo”. Anche Leo 
Longanesi. È doveroso cominciare da alcuni dati già discussi. A partire dal costante 
riferimento da parte di Alfredo Mezio al magistero artistico, non solo culturale di Leo, 
l’altro nano di Strapaese. Riferimento che, per il critico, era la naturale continuazione di 
dichiarazioni di stima pubblicate sulle colonne di quotidiani e periodici negli anni Trenta e 
Quaranta159. Almeno due, tra i punti indagati, devono essere ribaditi, per afferrare i 
contorni del problema.  
Primo, la legittimazione delle ricerche visive di Dubuffet sulla scorta della somiglianza dei 
personaggi delle sue tele ai pupi “longanesiani”160. Per Mezio, insomma, alla radice del 
realismo di Dubuffet, c’è la grafica europea degli anni tra le guerre, in Italia alimentata 
soprattutto dalle vignette comparse ne “Il Selvaggio”. Secondo, la affermata centralità 
della figura di Longanesi dentro tutte le ricognizioni sull’arte grafica, in particolare quella 
proposta nel quadro della disamina delle opere esposte alla Biennale della caricatura e 
dell’umorismo161, esposizione articolata appunto attorno ai lavori di Longanesi e evento il 
cui catalogo è accompagnato proprio da una introduzione di Mezio.  
Non basta. Ulteriori indizi spingono a ragionare sul fatto che la spaccatura tra Mezio e 
Longanesi, tra Pannunzio e Longanesi sia solo e tutta politica. Uno su tutti dà la misura 
della questione. In un ragionamento sui pittori della domenica e sull’arte di Alfredo 
Ruggeri e Carmelina di Capri162 del febbraio del 1961, Mezio ripercorre la storia delle 
esposizioni di pittura popolare, filone centrale, si è detto, tra quelli informanti il gusto dei 
                                                
158 Descrizione della città di Colle Val d’Elsa, culla del Selvaggio, e storia di questo giornale, con la vita di 
Mino Maccari podestà di Strapaese, in “Il Selvaggio” di Mino Maccari 1924–1943, Fiuggi, Teatro 
Comunale, 2–29 giugno 1975, catalogo della mostra, a cura di G. Appella, E. Dalla Chiesa, Roma, Sti, 1975, 
p. 10. 
159 Mezio aveva riconosciuto il proprio debito nei confronti di Leo Longanesi artista e giornalista in scritti 
come Gli spagnoli in guerra e in pace. Visti da Leo Longanesi, “Il Quadrivio”, VI, 30, 22 maggio 1938, pp. 
1-2, testo accompagnato da una vignetta di Amerigo Bartoli; Atti unici di Pasinetti, Brancati, Fulchignoni e 
Longanesi, “Il Piccolo” di Trieste, 29 gennaio 1942. Per una bibliografia degli scritti su Longanesi si rimanda 
a Leo Longanesi 1905–1973. Editore, Scrittore, Artista, Milano, Palazzo Reale, 24 ottobre 1996–12 gennaio 
1997, catalogo della mostra, a cura di G. Appella, P. Longanesi, M. Vallora, Milano, Longanesi & C., 1996. 
160 La pittura demitificata, cit. 
161 La fiera degli umoristi, cit. 
162 Ruggeri e Carmelina, cit. 
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collaboratori de “Il Mondo”; e marca, in tale panorama, il ruolo di apripista di Leo 
Longanesi (sua la prima mostra sugli “ingenui”, scrive il critico, che “risale all’anno della 
Liberazione di Roma”), ed il successo che i quadri degli artisti della domenica avevano 
riscosso nell’ambito degli intellettuali che, tra anni Venti e Trenta, avevano animato gli 
ambienti del Caffè Aragno. 
La riqualificazione operata da Mezio nei confronti di Leo è ancora più esplicita in un 
articolo comparso ne “Il Mondo” solo qualche mese prima, Longanesi e bodoni163. 
Commentando “il cortometraggio su Longanesi, di cui il regista Primo Zeglio” (anche lui 
autore de “Il Mondo”, e contato da Romano Bilenchi tra gli Strapaesani torinesi del 1931, 
anno del trasferimento a Torino della redazione della rivista164) “ha iniziato la lavorazione 
per la Documento Film”, Mezio si concentra sulla stagione di “Omnibus”, rivista presso la 
quale - nelle parole di Mezio c’è in tutta evidenza la volontà di riscattare il ruolo di 
Pannunzio e Benedetti, collaboratori della rivista – Longanesi aveva mobilitato “scrittori 
che il fascismo tollerava come il fumo negli occhi”165. Qui è la novità dello scritto di 
Mezio, che nell’ambito della cultura di fronda e della sua eredità colloca una cesura che 
intende separare quanto meno politica e cultura, contrapponendo Longanesi, voce di “una 
società conservatrice ma nutrita di cultura fino alla cima dei capelli”, oltreché ineludibile 
riferimento per i pannunziani, alla “retorica plebea del regime”. 
Stanti divergenze insanabili sul piano politico e civile, sulle pagine de “Il Mondo” si era 
cercato a lungo di glissare sulla figura di Longanesi. La sua morte, tuttavia, avvenuta nel 
1957, aveva costretto ad una presa di posizione. Nell’ambito di un coccodrillo pubblicato 
nel “Taccuino”166, i redattori della pagina politica del periodico procedono con cautela, 
cercando di separare le battaglie di cultura condotte negli anni tra le due guerre da un 
intellettuale definito un “esempio di indipendenza, di libera critica, di dissidenza” e il cui 
ideale “era un’Italia civile, fattiva, vivace, moderna”, dal “qualunquismo che trabocca dalle 
pagine dell’opera recente” e, il riferimento è ineludibile, dalle colonne de “Il Borghese”. 
Più spesso, al nano di Strapaese erano andati riferimenti inseriti in pagine di 
memorialistica, soprattutto a firma Leonetta Cecchi Pieraccini. Nei suoi “Aneddoti e 
occasioni”, ricordi carichi di nostalgia per la Roma spazzata via dalla modernizzazione e 
                                                
163 XII, 26, 28 giugno 1960, p. 13. 
164 Il Selvaggio a Torino, in “Il Selvaggio” di Mino Maccari… cit., pp. 15-32.   
165 Sono, questi, i medesimi argomenti sollevati da Mezio in difesa de “Il Selvaggio”, che “è stato durante il 
ventennio un tentativo di dare vita alla sola forma di critica permessa dal regime”; “insieme a Longanesi, 
Maccari ha creato in Italia uno stile caricaturale che anche quando polemizza” “contro il modernismo e il 
pariginismo restava pur sempre un fatto di cultura moderna” (Il buon selvaggio di Colle Val d'Elsa, cit.).  
166 Longanesi, IX, 41, 8 ottobre 1957, p. 2; dello stesso tenore anche le conclusioni cui sarebbe arrivato 
Raimondi in Leopoldo Longanesi, IX, 48, 26 novembre 1957, p. 9. 
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dalle trasformazioni urbanistiche in atto a partire dagli anni Trenta, non mancano allusioni 
a Longanesi, al suo ruolo di editore ed organizzatore culturale; anche qui, in alcuni casi, 
con tributo d’obbligo alla stagione di “Omnibus”, che aveva visto lavorare, al fianco 
dell’intellettuale, Mario Pannunzio e Arrigo Benedetti167. Alla medesima temperie 
culturale sono da ricondurre, infine, le tenere suggestioni ricavate da parte di più di un 
collaboratore de “Il Mondo” dalla lettura di Almanacchi e Strenne168, pubblicazioni che 
avevano traguardato agli anni Cinquanta e Sessanta un gusto letterario e visivo che, in 
Italia, era stato soprattutto quello degli uomini della cultura di fronda. E pubblicazioni che, 
ancora nel secondo dopoguerra, presentavano illustrazioni di Maccari o Bartolini, testi di 
Italo Cremona.       
Longanesi, però, e al fatto si è già fatto riferimento, voleva dire anche “Il Borghese”, 
rivista sulla quale, qualche anno fa, ha fatto luce uno studio di Raffaele Liucci169. Gli autori 
de “Il Mondo”, “Il Borghese” lo leggevano eccome. Da un lato contrastandone le posizioni 
politiche, nel quadro di battaglie a tutela dell’antifascismo di segno democratico e del 
dettato costituzionale, dall’altro per un interessante confronto sulle posizioni espresse in 
fatto d’arte e letteratura. È ancora Alfredo Mezio che ce ne dà prova, Mezio attraverso i cui 
scritti è possibile tirare i delicati fili del rapporto tra le linee culturali sulle quali le due 
riviste si sono mosse tra anni Cinquanta e Sessanta.  
Un suo scritto, in particolare, fa chiarezza: Pesce d’Aprile, del settembre del 1962170. Una 
rilettura storico-critica del surrealismo, a commento del volume Le Surrealisme di Patrick 
Waldberg (Genève, Skira, 1962). Fondamentali le righe centrate sul versante italiano delle 
poetiche del surreale: nulla più che “imitazioni provinciali”, scrive il critico, quelle 
partorite in Italia. “Basta sfogliare i pochi numeri di Circolare sinistra”, “che alcuni anni 
fa” aveva tentato di “acclimatare in Italia lo scandalo surrealista”. La rivista dimostrava 
soltanto che “i surrealisti torinesi sono crepuscolari e leggermente qualunquisti”, e “si 
servono di materiale di seconda mano” che, peraltro, “Longanesi sfrutta sul Borghese con 
altro spirito ed energia”. “Arruolato per ragioni d’affetto” nelle fine del surrealismo, al 
termine del ragionamento sui più importanti lavori del movimento, un “poisson” di 
                                                
167 Per alcuni degli scritti di Leonetta centrati su Longanesi e comparsi in “Il Mondo” negli stessi anni, i 
primi Sessanta, in cui Alfredo Mezio aveva pubblicato i più significativi dei propri scritti sull’intellettuale, 
cfr. Gli autografi di Valery, XIII, 26, 27 giugno 1961, p. 12; Penna e calamaio, XIV, 12, 20 marzo 1962, p. 
13. 
168 Si fa riferimento, per esempio, a G. Massari, Bilanci e profezie (“Due almanacchi”), XI, 2, 13 gennaio 
1959, p. 9; J. R. Wilcock, Satire e strenne, XII, 5, 2 febbraio 1960, p. 8. 
169 L'Italia borghese di Longanesi. Giornalismo politica e costume negli anni '50, Venezia, Marsilio, 2002. 
170 XIV, 38, 18 settembre 1962, p. 15. 
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Maccari – l’altro dei nani dell’Italia vernacola tra le due guerre –, il pezzo più notevole tra 
quelli prodotti di qua delle Alpi. 
Quanto a “Il Borghese”, l’analisi deve essere approfondita. Estesa, almeno per quanto 
attiene agli anni della direzione di Longanesi (1950-1957), alle sue posizioni in materia di 
arti figurative. Confrontata, in un dialogo stringente, con la specola sulle arti costituita 
dalla rivista di Mario Pannunzio che, come si è scritto, sul crinale fra il quinto ed il sesto 
decennio del Novecento era impegnata in potenti dichiarazioni antiastratte. “Il Borghese” 
nel quale, per cominciare, a prendere la parola è lo stesso direttore, che fin dai primi 
numeri, in un discorso carico di nostalgia per la Roma tra le due guerre, la Roma di Bartoli 
e Vespignani spesso evocata sulle colonne de “Il Mondo” da Leonetta Pieraccini, dichiara 
guerra aperta all’arte astratta ed al nemico giurato Lionello Venturi, col cui “velo 
intellettuale” “è meglio pulirsi il naso”171.  
Nello stesso torno di tempo, la rivista, in significativo accordo con le posizioni assunte in 
quelle settimane dai critici del settimanale di Pannunzio, aveva cominciato a prendere di 
mira gli artisti che, a partire dalla stagione delle avanguardie, più erano stati indulgenti con 
                                                
171 L. Longanesi, L’avanguardismo, “Il Borghese”, II, 4, 15 febbraio 1951, p. 111. Difficile che, dietro le 
polemiche con Venturi (contro Lionello, non sarebbero mancate altre occasioni di scontro; si veda, per 
esempio, A. Fornari, Gli artisti e i prezzi, V, 43, 17 dicembre 1954, pp. 789-790; idem, Arte a natura, VII, 2, 
13 gennaio 1956, p. 68; idem, Venturi e l’astratto, VIII, 37, 13 settembre 1957, p. 428, scritto in cui lo 
scontro, così come, nello stesso torno di tempo, ne “Il Mondo”, mira alla interezza delle posizioni culturali 
difese da “L’Espresso”), non ci fossero anche questioni politiche; così come, per esempio, dietro i fendenti 
vibrati contro Thomas Mann, del quale gli autori de “Il Borghese” avevano preso in esame alcuni scritti 
giovanili esaltanti il “pan-germanesimo” e il “militarismo prussiano” (Thomas Mann, o la vanità senile, II, 
21, 1 novembre 1951, p. 645; scritto non firmato), è facile riconoscere oltre che un tentativo di smitizzazione 
della lotta contro i fascismi, anche un denigratorio riferimento alle frequenti riflessioni di Croce sullo 
scrittore e, in genere, sulla cultura tedesca. In “Il Borghese”, frecce antimoderniste sono contenute in scritti 
specialistici (su tutti, vale la pena citare A. Fornari, L’avventura astrattista, VII, 39, 28 settembre 1956, p. 
511; R. Rey, La truffa dell’arte astratta, VIII, 40, 3 ottobre 1957, p. 547, scritto in cui la responsabilità della 
“facilità” e delle “imperizie tecniche della ”“moda dell’arte astratta” è attribuita, in modo imbarazzante, al 
“rimescolamento etnico operato dalle ultime guerre”, all’“afflusso di apatridi piovuti dall’Europa centrale e 
orientale” e – qui la relazione con le tesi espresse dagli autori de “Il Mondo” è, invece, stringente – alla 
“caccia sistematica di tutte le novità” che contraddistingueva gli Stati Uniti) ma anche in scritti non 
specialistici, del genere di diari letterari o di memorialistica: si cita, per esempio, Enrico Fulchignoni, Morte 
di Sobiesk, III, 18, 15 settembre 1952, pp. 552-553, articolo nel cui ambito Mirò, Kandinsky e Klee sono 
definiti “pagliacci che bisognerebbe mettere in guardina”. L’aria non cambia nemmeno quando, attorno al 
1959, Bruno Morini e Piero Buscaroli sostituiscono Fornari e diventano critici d’arte de “Il Borghese”. 
Morini associa un invincibile sospetto antiastratto, antimoderno, ad una canzonatura costante di una critica 
d’arte che, come si è scritto, alla fine del sesto decennio del secolo stava cambiando pelle, rinnovando il 
proprio dna: si veda, a titolo esemplificativo, L’arte di non farsi capire, X, 28, 9 luglio 1959, p. 68; Forme 
nuove e vecchi sornioni, X, 33, 13 agosto 1959, p. 269. In questo testo, emblematicamente in accordo con la 
linea intrapresa ne “Il Mondo” da Alfredo Mezio, l’attacco agli espressionisti astratti assume, curiosamente, 
colorazioni arcangeliane: Morini individua, infatti, una linea di colorismo tutta ottocentesca, che da Turner 
arrivava a Monet; nel caso de “Il Borghese”, sposare la linea padanocentrica di Francesco Arcangeli poteva 
essere conveniente se piegata, drogata da implicazioni politiche antiromane (sull’attenzione ad un’arte del 
nord, in continuità tra età moderna e contemporaneità, si veda anche la presa di posizione dello stesso 
Longanesi in I pittori lombardi della realtà, IV, 9, 1 maggio 1953, pp. 270-271, disamina della mostra Pittori 
della realtà in Lombardia). Non diverse le posizioni di Buscaroli, per il quale si veda il significativo Agonia 
di una truffa. Gli stracci di Burri e le ferraglie di Falkenstein, XIII, 3, 18 gennaio 1962, pp. 107-108.        
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lo stile, con la maniera. Il caso Severini è emblematico. Liquidato su “Il Mondo” da 
Alfredo Mezio con l’infamante etichetta di “pittore di testa, razionale”, “sempre avido” 
delle “sottigliezze professionali” proprie di un artista che “non ha nulla da dire”, ancorato 
ad un decorativismo di echi settecenteschi172, egli non avrebbe trovato, tre mesi più tardi, 
da parte degli autori della pagina d’arte de “Il Borghese”, parole più tenere. La sua pittura, 
scrive un anonimo redattore del periodico diretto da Longanesi, “continua, col belletto 
sulle grinze, a presentarsi in pubblico con abiti di vecchia foggia”; artista, insomma, la cui 
più “grande novità” era quella di “scoprire un nuovo linguaggio”173.          
Tangenze evidenti tra “Il Mondo” e “Il Borghese” si rilevano anche nella polemica 
indirizzata contro l’elitarismo avanguardista, il cripticismo, perlopiù di segno 
esistenzialista, degli intellettuali parigini: tra quanti animavano, per esempio, gruppi come 
il “Dupont-Latin”, scrive Enrico Fulchignoni in un articolo comparso nella rivista di 
Longanesi nel dicembre del 1951174, nessuno “dimostra il minimo talento, e soprattutto 
nessuno lavora a crearsi una tecnica, un mestiere, tanto nel campo delle lettere che in 
quello delle arti”, ambito in cui le produzioni “sono, nella quasi totalità, di tipo surrealista”. 
Il significato del ragionamento si comprende ancora meglio se si fa procedere una 
comparazione tra la predilezione per l’anti-intellettualismo, l’antiformalismo degli artisti 
della domenica propugnato dagli autori de “Il Mondo”, e le analoghe battaglie sostenute 
dagli autori de “Il Borghese”, che, per esempio, nella primavera del 1956 avevano dato 
assoluta centralità ad una esposizione di quadri di vigili urbani alla Galleria romana del 
Manichino175.   
Ad accomunare le riviste, ancora, argomentate, granitiche riserve espresse nei confronti 
dell’arte di Pablo Picasso; se per quel che concerne le polemiche tra Picasso e gli autori de 
“Il Mondo” si è scritto, per quel che attiene a “Il Borghese” sarà necessario riportare 
almeno uno stralcio del testo riservato da Mario Monti all’artista in occasione della grande 
mostra milanese del 1953176. Nello scritto citato, la denuncia dell’avanguardismo fa il paio 
con attacchi indirizzati in chiave d’arte nazionale all’ecumenismo delle mode visive del 
Novecento: l’evento, scrive il critico, “ha permesso di far conoscere opere d’arte della 
                                                
172 Severini in rosa, II, 51, 23 dicembre 1950, p. 16. 
173 Si cita dallo scritto non firmato I veterani dell’avanguardia, II, 5, 1 marzo 1951, p. 134. 
174 Omosessuali ed esistenzialismo in Francia, II, 23, 1 dicembre 1951, pp. 718-720. 
175 A. Fornari, Testimonianze artistiche, VII, 18, 4 maggio 1956, pp. 709-710. 
176 Le mostre. Giardino dei Supplizi, IV, 24, 15 dicembre 1953, p. 767. Stroncature della medesima natura 
avrebbero ricevuto i “tondini” di Calder esposti nella primavera del 1956 alla Galleria dell’Obelisco (A. 
Fornari, Meravigliose illusioni. La mostra dei tondini, VII, 14, 6 aprile 1956, pp. 547-548). 
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potenza del manubrio di bicicletta-attaccapanni a quegli strati sociali che continueranno ad 
ignorare i capolavori dimenticati nelle loro chiese e nei musei”. 
Emblematica anche la linea scelta a proposito delle Biennali di Venezia. Qui, i punti di 
contatto con la rotta intrapresa dagli autori de “Il Mondo” si fanno ancora più evidenti. Se, 
come si è visto, questi ultimi avevano optato per un eloquente silenzio a partire dal 1956, 
silenzio interrotto solo da alcune accuse rivolte nei confronti del sistema delle arti e delle 
giurie selezionatrici e premianti, i redattori de “Il Borghese” avevano fin dal 1950 preso la 
via dello scontro frontale con finanziamenti sbagliati, scelte artistiche discutibili, 
“competenti” tromboni, “universitari, burocratici o sindacali”177. Alla Biennale, nei mesi 
successivi si sarebbe aggiunto un altro bersaglio, vale a dire la Triennale che, nel 1955, 
aveva ricevuto dallo Stato e dal Comune di Milano sovvenzioni per duecentoventicinque 
milioni178.  
Ancora due questioni, niente affatto marginali. Primo, la convergenza tra “Il Mondo” e “Il 
Borghese” travalica lo spazio della critica delle arti contemporanee, e fa sentire la sua 
presenza anche nell’ambito della disamina dei più pressanti problemi di urbanistica ed 
architettura: per esempio, sulla polemica scoppiata nel 1954 attorno al progetto di Frank 
Lloyd Wright per il Canal Grande a Venezia, sulle colonne de “Il Borghese” Antonio 
Fornari si assesta sulle stesse posizioni sulle quali, ne “Il Mondo”, si era mosso Antonio 
Cederna179, e in una discussione generale contro il modernismo conclude, polemicamente, 
che ormai ogni città italiana poteva “vantare il suo wrightiano, così come già da tempo il 
suo picassiano”180.    
Secondo, non è senza significato, per chi voglia definire il gusto visivo espresso dalle due 
riviste, registrare un movimento, un passaggio di collaboratori delle pagine d’arte da un 
giornale all’altro; nello specifico, è dirimente appurare che, nell’agosto del 1954181, ne “Il 
                                                
177 A. Fornari, I competenti alla Biennale, V, 19, 2 luglio 1954, p. 691. Sulla Biennale del 1956, emblematico 
è A. Fornari, 489 milioni, VII, 25, 22 giugno 1956, pp. 1012-1013, scritto centrato sul fiume di denaro 
confluito nelle casse dell’esposizione e sull’influenza sulle scelte operate dalle giurie esercitata da galleristi 
come Cardazzo, mossi dal mero desiderio di piazzare alcuni degli artisti della propria scuderia; sulle Biennali 
successive, per esempio, A. Fornari, I confusionari della Biennale, XI, 24, 16 giugno 1960, p. 949. Su alcuni 
punti, per esempio sul passaggio dalla gestione Pallucchini alla gestione Dell’Acqua, “Il Mondo” (A. Mezio, 
La crisi della Biennale, cit.) e “Il Borghese” (A. Fornari, Una nomina infelice, VIII, 35, 30 agosto 1957, p. 
347) si muovono su posizioni identiche. Interessante notare come, nelle poche occasioni in cui gli autori delle 
due riviste mettono la lente su quadri e sculture presentati a Venezia, le scelte siano le medesime: per 
esempio, su Alberto Burri, dalla metà degli anni Cinquanta sostanzialmente l’unico – si è visto – artista 
italiano preso in esame da Mezio, esce ne “Il Borghese” la vigorosa stroncatura di Fornari L’arte nel sacco 
(X, 20, 14 maggio 1959, p. 829).       
178 A. Fornari, La Triennale e lo Stato, VI, 42, 21 ottobre 1955, pp. 629-630. 
179 A. Cederna, L’operazione di Wright, cit. 
180 A. Fornari, Wright e il gigione-liberty, V, 13, 2 maggio 1954, p. 454.  
181 V, 25, 13 agosto 1954, p. 72. 
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Borghese”, sia pubblicato un disegno di Amerigo Bartoli, attraverso la cui matita, come si 
è scritto, ne “Il Mondo” si è operato un costante lavoro al fianco delle ricerche artistiche 
dell’oltranzismo astrattista. 
Occorrerà, per chiudere, tenere presente la collaborazione, costante, col giornale di 
Longanesi di Soffici e Bartolini. Quest’ultimo, reduce dall’esperienza di “Mal’aria” (1951-
1954), rivista maremmana diretta da Arrigo Bugiani che aveva traguardato agli anni 
Cinquanta arte e cultura dal sapore ancora tutto strapaesano, intensifica la propria 
collaborazione a “Il Borghese” nella seconda metà degli anni Cinquanta, tra racconti e 
scritti d’arte182 che confermavano, in sostanza, la dichiarazione del Fallimento della 
pittura183 espressa nel 1948, di ritorno dalla prima Biennale dell’Italia democratica.      
Soffici, invece, sarebbe diventato collaboratore fisso de “Il Borghese” dopo la morte di 
Longanesi, perlopiù occupandosi della rubrica “Sull’orlo dell’abisso”, o della 
memorialistica delle Pagine di diario184, all’interno della quale è efficacemente ricostruito 
l’ambiente culturale romano degli anni Trenta: centrali, e ormai non può stupire, le figure 
di Leonetta Pieraccini, Mino Maccari, Amerigo Bartoli, insomma, alcuni tra i più 
significativi membri della redazione de “Il Mondo”. Soffici non avrebbe nemmeno 
disdegnato di occuparsi d’arte, a partire da Chiave della pittura moderna, comparso nel 
periodico il 16 gennaio del 1958185, mescolando, così, cultura e mondanità. 
Nel secondo dopoguerra, insomma, Longanesi (e poi Soffici) e Maccari si schierano in due 
campi politicamente contrapposti, traghettando tuttavia fino agli anni Cinquanta quanto era 
stato possibile salvare della cultura di fronda, delle riviste di Strapaese, del gusto del 
rotocalco. “Il Mondo” e “Il Borghese” usano l’un l’altro il randello quando c’è da discutere 
di Repubblica e Resistenza, ma si strizzano l’occhio quando sul tavolo c’è la polemica 
contro l’arte contemporanea. Non c’è prova migliore di quella che lascia uno scritto di 
Piero Buscaroli comparso nel periodico milanese nel giugno del 1960186, nell’ambito di un 
commento alla Trentesima Biennale di Venezia: se la prima parte dello scritto serve a 
liquidare quadri astratti “tutti uguali, tonti, tetri, lugubri”, e sculture “iettatorie e oscene”, la 
                                                
182 Tra gli scritti d’arte di Bartolini, tutti ferocemente antiastratti, si citano per esempio Asterischi su Klee, 
VII, 44, 2 novembre 1956, p. 715; L’esposizione della Signorina, VIII, 32, 9 agosto 1957, p. 228, articolo 
fortemente polemico con Palma Bucarelli, Lionello Venturi e i loro protetti, soprattutto Mirko e Afro, che 
“vincono milioni di premi” e non sanno fare altro che imitare, “di volta in volta, l’avanguardia (fiorita) 
straniera”.  
183 Questo è il titolo di un volume che si informa di lettere, suggestioni dalla ventiquattresima Biennale di 
Venezia (Ascoli Piceno, Società tipolitografica editrice, 1948). 
184 IX, 12, 20 marzo 1958, pp. 487-489. 
185 IX, 3, pp. 90-91. 
186 Cialtroni sulla laguna, XI, 26, 30 giugno 1960, pp. 1027-1028. 
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visione di alcune opere di Maccari nella sala del bianco e nero fa stringere il vecchio cuore 
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Mann. Nel testo anche alcune righe riguardo alle considerazioni di Mann nei confronti 
della cultura politica espressa dall’Uomo Qualunque di Guglielmo Giannini. 
 
3. M. MACCARI, L'orfano di Baudelaire, ibid., p. 8. Il testo, discussione culturale 
generale sulla situazione delle arti, recupera le pagine di Charles Baudelaire sui “borghesi” 
alle esposizioni d’arte figurativa e, in chiave antiaccademica, esalta i disegnatori dilettanti 
della “scuoletta d’arte di provincia”. Maccari denigra l’intellettualismo e l’autorevolezza di 
maestri del disegno che, attraverso l’imposizione dei modelli più disparati (Matisse, 
Picasso, Morandi) corrompono la spontaneità primigenia degli allievi; invita, infine, i 
“nuovi borghesi” a diffidare delle “esposizioni più caotiche” e delle “prose indecifrabili e 
nebulose degli specialisti in presentazioni per cataloghi”.  
 
4. E. FLAIANO, Un pittore molto noioso, ibid., p. 15. Il testo compare nella rubrica di 
critica cinematografica curata per “Il Mondo” da Flaiano fino al 1951. Flaiano recensisce 
La seconda signora Carroll di Peter Godfrey (film del 1945), e segnala la difficoltà di 
trasferire sul grande schermo i problemi delle arti visive, anche a causa della “sommaria 
conoscenza delle arti” da parte di registi ed interpreti. Nel film di Godfrey, era Humphrey 
Bogarth a recitare la parte del pittore Godfrey Carroll.         
 
5. P. GENTILE, Arte romana, I, 4, 12 marzo 1949, p. 9. L’articolo recensisce il volume 
(edizione italiana a cura di Carlo Anti) di Franz Wickhoff Arte romana, edito a Padova da 
Le tre Venezie. Due sono i punti dirimenti del testo di Gentile: l’attacco (su basi crociane 
comuni ai redattori delle pagine culturali del settimanale) sferrato al pregiudizio della 
superiorità del “classico” in senso winckelmanniano; la polemica con studiosi dell’arte 
contemporanea come Lionello Venturi e Sergio Bettini che, confondendo l’“estetica 
dell’espressione” di Wickhoff e Croce con la mera infrazione del canone, non sapevano 
distinguere tra “arte e non arte”. Gentile ragiona su categorie crociane di “personalità” e 
ricusa in toto la modernità: ragione di polemica dovevano essere gli scritti degli anni 
Quaranta di Venturi (fino alla monografia su Antonio Corpora del 1948) sull’arte 
contemporanea e sul Gruppo degli Otto. L’etichetta gentiliana di “opera mancata” è 
facilmente attribuibile alle più aggiornate poetiche figurative europee e americane difese da 




6. (n. f.), Allodole per Munthe, I, 5, 19 marzo 1949, p. 10. Il testo ragiona sulla raffinata 
intellettualità di Axel Munthe, medico e umanista formatosi sui testi di Ruskin e dei 
preraffaelliti; affronta poi in chiave aneddotica i rapporti intessuti da Munthe con Benito 
Mussolini tra la fine degli anni Venti e gli anni Trenta, nel corso dei soggiorni del medico a 
Capri e a Roma.   
 
7. C. PALLENBERG, Boëcklin sulle ali, I, 6, 26 marzo 1949, p. 12. Il testo di 
Pallenberg non indaga la pittura di Arnold Boëcklin, ma si sofferma sull’amore di questi 
per il volo e per le macchine volanti. Boëcklin mette a punto alcuni dei suoi esperimenti 
scientifici negli anni in Italia tra Roma e Firenze. Interessanti le notazioni sulla sociabilità 
fiorentina dei pittori tedeschi: alla Cantina Strozzi, attorno alle carte di Boëcklin e a 
“fiaschi di Chianti”, si trovavano “Hans von Marées, lo scultore Bruckmann genero di 
Boëcklin, i pittori Zurhelle e Wuscher ed altri artisti tedeschi”.    
 
8. C. SOFIA, De Pisis in grigio, I, 7, 2 aprile 1949, p. 9. Sofia riferisce della visita fatta 
pochi giorni prima a Filippo De Pisis, ricoverato per motivi di salute presso la clinica Villa 
Verde di Bologna. Poche sono le notazioni sull’attività pittorica e sulle letture di De Pisis: 
prevale il taglio aneddotico. Sono riportate le parole di attenzione e stima nei confronti di 
De Pisis pronunciate da Giorgio Morandi nel corso di una conversazione con Giuseppe 
Raimondi. Raimondi, collaboratore de “Il Mondo” per tutti gli anni di direzione di Mario 
Pannunzio e uomo che dalla cultura di fronda negli anni tra le due guerre era approdato al 
gruppo pannunziano, rappresenta una importante chiave per comprendere la centralità delle 
poetiche di De Pisis e Morandi nelle pagine culturali del settimanale. L’articolo anticipa 
cronologicamente e logicamente I pennelli di Morandi, del 9 aprile, oltre ai medaglioni 
centrati su Mafai, Maccari e Bartoli del 23 aprile, del 7 e 21 maggio del 1949.      
 
9. C. SOFIA, I pennelli di Morandi, I, 8, 9 aprile 1949, p. 9. Il secondo omaggio degli 
autori de “Il Mondo” ai protagonisti della migliore figurazione italiana è riservato a 
Giorgio Morandi. L’arte di Morandi è recuperata per la tensione emotiva e per l’autonomia 
morale, in forte continuità con l’attenzione riservata negli stessi anni all’artista da Carlo 
Ludovico Ragghianti. “Il Mondo” si colloca ancora su posizioni di difesa di un’arte 
connotata da autonomia morale, prima ancora che formale: bersagli naturali della polemica 
dell’articolo di Sofia sono (dopo la grande vetrina della Biennale veneziana del 1948) lo 
stilismo picassiano e l’arte ideologizzata del Fronte nuovo delle Arti e del realismo sociale. 
La riqualificazione di Morandi e l’accostamento della sua pittura alla finitezza formale 
dell’ambiente letterario della “Ronda” si accompagna alla condanna degli artisti più 
giovani, calamitati da soluzioni espressionistiche e astratte. Sofia cita a proposito un 
commento di Morandi: “se la loro pittura non è chiara, è che non sono chiari i principi 
dell’ordine sul quale è basato il mondo di oggi”.         
 
10. A. MEZIO, Il bracciante surrealista, I, 9, 16 aprile 1949, p. 15. L’articolo è il primo 
di Alfredo Mezio critico delle arti visive del settimanale diretto da Pannunzio. Mezio 
avrebbe accompagnato con i suoi scritti d’arte l’intera stagione de “Il Mondo”. In polemica 
con l’isolamento intellettualistico di un’arte ufficiale sospesa tra astrazione e stilismo, 
Mezio recensisce la mostra di Bruno Rovesti (“bracciante e disoccupato”, “l’ultima 
scoperta dell’arte popolare italiana”) alla piccola Galleria Chiurazzi di Roma. Mezio 
ragiona sull’arte primitiva da Giotto al Doganiere Rousseau, e distingue “i pittori 
propriamente popolari” (gli “idioti” di Rimbaud) dai “pittori della domenica”, “piccolo 
borghesi e piccolo rentiers”. Dentro e fuori del magistero crociano, la questione del 
primitivismo e dell’arte popolare è determinante nel gusto dei redattori delle pagine d’arte 
de “Il Mondo”, oltreché uno dei punti sui quali, polemicamente, si era giocata la rottura 
con artisti e critici dell’avanguardia.   
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11. C. SOFIA, Mafai a colori, I, 10, 23 aprile 1949, p. 9. Visita allo studio di Mario Mafai 
al numero 93 di via Margutta. Sofia riferisce le dichiarazioni di Mafai circa la situazione 
delle arti, tra le impressioni suscitate dalla diffusione del cinematografo e le polemiche con 
Palmiro Togliatti sulla libertà dell’arte. “Nel suo temperamento [scrive Sofia, che riprende 
la questione dell’invasione della politica nell’arte stigmatizzata anche da Ragghianti] c’è 
un impasto di preoccupazione politica che lo distrae dall’eredità lasciatagli da Scipione 
Bonichi e una pronta ribellione verso queste sue debolezze”. 
 
12. P. NARDI, Una reggia in pericolo, ibid., p. 11. Nardi pone il problema della 
conservazione dell’ex reggia di Capodimonte, durante la guerra occupata dall’esercito 
americano e destinata a diventare sede dell’Accademia aeronautica. Alla questione, ricorda 
l’autore de “Il Mondo”, si era interessato in prima persona anche Benedetto Croce 
(sull’argomento sarebbe tornato Roberto Pane in una lettera al “Mondo”, 1950, n. 5).  
 
13. G. VISENTINI, George Grosz in America, I, 11, 30 aprile 1949, p. 9. Visentini 
ripercorre le tappe salienti della trasformazione di Grosz da “grande disegnatore satirico” a 
pittore “normale e superficiale di tipo americano”. A segnare il cambiamento, decisivo è 
stato il soggiorno di Grosz negli Stati Uniti: l’America, terra di “ottimismo”, “pruderie” e 
“convenzioni”, aveva smorzato nel disegnatore “la visione cruda e brutale”. Di Grosz, 
riferimento visivo e culturale delle vignette delle riviste strapaesane tra le due guerre, erano 
state da poco pubblicate in Italia le memorie (Un piccolo sì e un grande no, Milano, 
Longanesi, 1948).  
 
14. A. MEZIO, Caratteri, I, 12, 7 maggio 1949, p. 4. Qualche riga di carattere aneddotico 
sullo scultore Michele La Spina, morto a Roma nel 1943. Per Mezio a La Spina, artista di 
retroguardia, “restava da compiere ancora un ultimo passo per staccarsi dall’Ottocento”. 
  
15. C. SOFIA, I veleni di Maccari, ibid., p. 9. Per le edizioni U di Firenze, casa diretta da 
Aldo Garosci (tra gli uomini di punta della redazione de “Il Mondo”), nel 1948 era uscito il 
volume Mino Maccari, fogli da un taccuino del disegnatore, accompagnati da un saggio 
critico di Roberto Longhi. Il libro, ricorda Sofia, è curato da Carlo Ludovico Ragghianti, 
punto di riferimento per la critica visiva dei redattori de “Il Mondo” e attento, tra la fine 
degli anni Quaranta e la metà degli anni Cinquanta (quando avrebbe pubblicato Il 
Selvaggio di Mino Maccari, Venezia, Neri Pozza, 1955) a recuperare e a sdoganare 
dall’equazione arte del Ventennio-arte fascista, filoni di cultura italiana di fronda i cui 
uomini, nel corso della guerra o subito dopo, avevano aderito alle posizioni 
dell’antifascismo democratico (su tutti, lo stesso Maccari, che con i suoi disegni avrebbe 
collaborato a “Il Mondo”). Il testo di Sofia su Maccari segue quelli su De Pisis, Morandi e 
Mafai (1949, nn. 8-9, 11), e intende costruire, in chiave antiastratta, un sistema di valori 
morali prima che pittorici e formali, valori da contrapporre tanto all’arte fortemente 
ideologizzata della fine degli anni Quaranta quanto all’art pour art avanguardista. Maccari 
raccoglie particolari e aneddoti della vita di Maccari, e ne confonta il disegno con alcune 
trovate di George Grosz (sul quale anche 1949, n. 13).      
 
16. G. MASSARI, Ottomila tra le rovine, I, 13, 14 maggio 1949, p. 5. Giulia Massari, 
cronista mondana de “Il Mondo” anche con lo pseudonimo di L’invitato, viaggia verso 
Cassino e offre un resoconto (con occhio particolare alle vicende dell’abbazia) delle 
devastazioni operate nel corso della guerra appena conclusa dai bombardamenti 
angloamericani del 1944. 
 
17. R. MUSATTI, Il caos nelle città, ibid., p. 7. Musatti, collaboratore de “Il Mondo” nei 
primi anni di vita della rivista, avrebbe negli anni a venire ridotto la propria presenza nel 
settimanale di Pannunzio intensificando quella con i periodici nati in seno agli ambienti di 
Comunità. A Ivrea avrebbe favorito inoltre l’incontro tra Adriano Olivetti e Ragghianti, 
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incontro che avrebbe portato alla fondazione di “Selearte”. Il ragionamento generale di 
Musatti muove dall’affermazione della necessità di una “moderna pianificazione urbana” 
in un’Italia sconvolta dalla guerra e dalla crisi edilizia, Italia dove in materia di urbanistica 
e architettura era ancora vigente la legislazione del 1865. Tale legislazione prevedeva, per 
esempio, il vincolante controllo ministeriale su ogni iniziativa, strozzando ogni velleità di 
concorso pubblico. Musatti si sofferma infine sulle analoghe posizioni sostenute da 
Roberto Pane (anch’egli collaboratore delle pagine d’architettura de “Il Mondo”), 
“apostolo crociano della storia dell’architettura”. 
     
18. A. MEZIO, Il funerale della pittura, ibid., p. 16. L’articolo scaturisce dalla visita alla 
mostra di Fabrizio Clerici alla Galleria romana dell’Obelisco. La recensione lascia presto 
spazio ad una discussione generale sostanziata di un attacco al surrealismo europeo, contro 
“tutto ciò che nel surrealismo c’è di pompiere, il suo culto del luogo comune e del poncif”. 
La diffidenza nei confronti della matrice freudiana del surrealismo, informato del “sadismo 
della letteratura nera” e della “mitologia gotica” bretoniana, accomuna l’approccio 
culturale crociano e la formazione strapaesana di Mezio. Clerici è infatti apprezzato 
quando la patina dell’intellettualismo e la pesca dal catalogo del surrealismo parigino 
(“prodotto delle cattive compagnie”) lasciano spazio alla sua “gentilezza nativa”, alla cifra 
personale.  
 
19. C. SOFIA, Bartoli il pigro, I, 14, 21 maggio 1949, p. 9. Dopo l’articolo su Maccari 
(1949, n. 15), Sofia ragiona attorno alla vita e all’opera dell’altro vignettista de “Il 
Mondo”, Amerigo Bartoli Natinguerra. Ancora in direzione di un tenace antipicassismo, 
anche di segno anticomunista, Sofia ricorda il “premio del resistenzialismo per la pittura”, 
consegnato a Bartoli solo due anni prima per essere uscito indenne dalla contaminazione 
della “moda” del neocubismo di matrice picassiana. Picasso era stato il grande protagonista 
alla Biennale veneziana del 1948, riferimento anche ideologico per gli artisti del Fronte 
Nuovo delle Arti in anni in cui la cultura, nel dibattito sulla “via italiana al realismo”, era 
fortemente condizionata dalla politica. Per Bartoli, gli epigoni italiani di Braque e Picasso 
sono “mosche nelle froge del bove, cammina il bove e camminano anche le mosche”. 
Ficcanti le righe attraverso le quali Sofia descrive il rapporto di Bartoli con le gallerie 
d’arte, “gli ultimi edifici che gli piace di frequentare”, e i rari contatti tra l’artista e la 
“bionda direttrice della Galleria d’arte Moderna di Roma”, Palma Bucarelli.   
     
20. A. FRANCI, Ricordo di Franchi, ibid. Ricordo di Raffaello Franchi, da poco 
scomparso. Franchi, intellettuale formatosi negli ambienti fiorentini delle riviste degli anni 
Trenta, aveva fornito nella raffinata monografia Istmo (Roma, Lettere d’Oggi, 1942; con 
disegni di Ottone Rosai) ritratti letterari di artisti come Morandi, De Chirico, Carrà: scelte 
visive in piena contiguità con le preferenze della redazione de “Il Mondo”.     
 
21. R. ARAGNO, De Chirico contro De Chirico, I, 15, 28 maggio 1949, p. 16. Aragno 
offre un resoconto dell’inaugurazione della esposizione annuale della Royal Accademy di 
Londra. Il testo descrive la situazione delle arti a Londra, tra l’antimodernismo di istituti 
come la Accademy e la promozione della modernità perseguita dalla Tate Gallery. In 
questo contesto sono inserite alcune righe a proposito della sala personale di De Chirico 
alla esposizione annuale: novantanove quadri dipinti nei dieci anni precedenti, presentati ad 
un pubblico che tuttavia continuava a preferire il De Chirico metafisico.  
 
22. C. ANTONI, Immunità della cultura, I, 17, 11 giugno 1949, p. 7. In difesa della 
cultura tedesca e in attesa della presa di posizione dei governi alleati, Antoni, filosofo di 
formazione crociana e tra i fondatori, nel 1951, dell’Associazione italiana per la libertà 
della cultura, invoca interventi in favore degli istituti tedeschi di cultura a Roma: l’Istituto 
Archeologico, l’Istituto Storico, la Biblioteca Hertziana. Il significato dell’impegno 
politico e culturale di Antoni e Croce negli anni del secondo dopoguerra, è di riallacciare il 
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dialogo con il mondo tedesco dopo la drammatica pagina del conflitto e del nazifascismo.   
 
23. R. BACCHELLI, Picasso despota e tiranno, ibid., p. 9. Bacchelli è un rappresentante 
paradigmatico della intellettualità radunata attorno alla redazione de “Il Mondo”. 
Transitato dalla “Voce” alla “Ronda” e, di lì, alla cultura di fronda, interprete di una 
provincia italiana colta e dal forte impegno civile e morale, connotata da un forte sospetto 
per l’intellettualità d’avanguardia, Bacchelli impersonava il gusto del settimanale di 
Pannunzio in fatto di letteratura ed arte. Prende le distanze dagli scritti su Picasso e Braque 
del primo Soffici (“mi parve un’ingegnosa e sterile curiosità”); attacca l’arte d’avanguardia 
(“ignora e disprezza il principio che la ricerca di forme ed espressioni, e insomma di 
linguaggi e tecniche nuove, ha da seguire e non precedere una ricchezza e novità di 
intuizione e fantasia e sentimento”); riduce l’arte di Picasso a “esecuzione di formule, di 
trovati” che sfociano nella “sopraffazione intellettuale” e nel “successo di una moda” di 
qua e di là dell’Atlantico; discute il legame del comunismo con un’arte intellettualistica e 
fredda che è “quanto di meno popolare può immaginarsi” e che, disumanizzandola e 
facendola incomprensibile, ha per fine di “isterilire ed uccider l’arte”. Il dibattito su 
Picasso era dirimente in Italia negli anni compresi tra la Biennale del 1948 e l’antologica 
alla Galleria Nazionale d’Arte moderna del 1953.          
 
24. M. VINCIGUERRA, Le tarme nei musei, I, 18, 18 giugno 1949, p. 1. Vinciguerra 
indaga sulla situazione dei musei statali e civici e sulle biblioteche d’Italia: alla storica 
carenza di finanziamenti e ad alcuni casi di mala gestione, si erano aggiunti i danni causati 
dalla guerra mondiale appena conclusa. Obiettivo era quindi quello di richiamare le 
istituzioni alla responsabilità del “mantenimento del patrimonio artistico nazionale” (su 
temi analoghi anche 1949, nn. 30, 35). 
  
25. A. MEZIO, Il chierico che non tradì, ibid., p. 6. Mezio ricorda Klauss Mann, morto 
suicida a Cannes nel maggio del 1949. L’articolo di Mezio è il secondo a proposito 
dell’intellettuale tedesco: il testo segue infatti di pochi mesi Klaus Mann in Italia, (1949, n. 
2). Il titolo dell’articolo di Mezio richiama palesemente il volume di Julien Benda La 
trahison des clercs, pubblicato nel 1927.  
   
26. G. GUERRINI, Il pennello fra i denti, ibid., p. 9. Da una breve nota sulla vicenda 
umana del pittore tedesco Gerhard Fietz, “uno dei migliori pittori della nuova 
generazione”, Fietz che aveva rischiato la vita nel 1944 sul fronte russo, Guerrini muove 
verso un’analisi generale dello stato delle arti visive in Germania a partire dagli anni del 
totalitarismo: l’ostilità nazista nei confronti del Bauhaus, la fuga in Svizzera di artisti come 
Paul Klee e Max Bill, l’attività di Willi Baumeister nella Germania liberata. Attorno a 
Baumeister, a Stoccarda, si erano radunati artisti della nuova generazione come Fritz 
Winter e Franz Ackermann, ed erano nate riviste d’avanguardia come “Meta 2”. Più in 
generale, il testo di Guerrini è un attacco alle intrusioni del potere politico (sono leggibili 
anche alcune illusioni alle polemiche provenienti dal fronte del comunismo) negli spazi 
della cultura.  
 
27. C. SOFIA, Kokoschka a San Pietro, I, 19, 25 giugno 1949, p. 9. Sofia riserva qualche 
riga al viaggio in Italia di Oskar Kokoschka, in quelle settimane a Roma per ritrarre il 
Papa. L’articolo allude a Scipione come al primo italiano ad avere portato nella pittura 
italiana le “esperienze espressioniste”, gli “orizzonti incendiati” e le “mani” di Kokoschka. 
Più che quello dell’analisi della pittura di Kokoschka, Sofia sceglie il piano della 
discussione politica e culturale generale: ragiona sulla drammatica esperienza del nazismo, 
che aveva bollato il pittore con l’etichetta di “artista degenerato”, costringendolo ad 
espatriare. L’articolo rientra nell’alveo delle discussioni sulla libertà della cultura e del 
biasimo nei confronti delle intromissioni della politica in materia d’arte.   
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28. P. NARDI, Il Giambellino torna a Venezia, ibid., p. 10. Nardi recensisce la mostra di 
Giovanni Bellini a Palazzo Ducale. La mostra, curata da Rodolfo Pallucchini e aperta tra il 
giugno e l’ottobre del 1949, faceva parte di una rassegna sull’arte veneta che, sempre sotto 
la direzione di Pallucchini, aveva avuto i precedenti della mostra di Paolo Veronese del 
1939; Cinque secoli di pittura veneta, del 1945; I capolavori dei musei veneti, del 1946. 
Nardi riserva anche alcune righe al dibattito critico: cita Lionello Venturi e Roberto 
Longhi, che nel 1946 aveva pubblicato il Viatico per cinque secoli di pittura veneziana 
(Firenze, Sansoni). 
  
29. A. MEZIO, Ricordi d'Italia, ibid., p. 16. La recensione della mostra di Eugenio Berman 
alla Galleria dell’Obelisco (“una trentina di disegni, di cartoni e di acquarelli”) offre a 
Mezio lo spunto per un attacco alla moda del surrealismo, movimento da poco 
“americanizzato”; surrealismo che, di ritorno dagli Stati Uniti, si presentava come “oggetto 
di lusso”, rimasticato dagli avanguardisti. Prima dell’infatuazione surrealista, Berman 
aveva offerto paesaggi italiani le cui influenze andavano da Daumier alla tradizione della 
scenografia italiana. L’adesione alla cifra surrealista aveva spinto Berman verso 
l’intellettualismo, ad una “atmosfera fredda e meticolosa, come dentro campane di 
cristallo”. Conclude Mezio, in una condanna senza appello alla modernità, anche astratta, 
di matrice surrealista: “I surrealisti, i barocchi e i metafisici hanno finalmente inventato il 
surrogato della pittura, la pittura in cellophan, quella che si vede nelle riproduzioni di 
Vogue e di Harper’s Bazaar”.    
 
30. A. CEDERNA, La terra di nessuno, I, 20, 2 luglio 1949, pp. 5-6. Cederna ragiona 
sulla situazione dei musei e sulla conservazione dei beni culturali in Italia. L’articolo 
prende le mosse dalla notizia della chiusura del Museo di Palazzo Venezia, le cui stanze 
sarebbero state occupate fino al 15 luglio del 1949 dall’Assemblea Mondiale della Sanità. 
Situazione grave: oltre al museo, lo stesso edificio ospitava la biblioteca, l’Istituto di 
Archeologia e Storia dell’arte, gli uffici della Soprintendenza. Le ultime righe dell’articolo 
sono dedicate ad un’analisi generale dei problemi della conservazione e dei musei romani: 
“incuria”, “scarsa competenza”, “disposizione disorganica ed antiquata del materiale”, 
“mancanza di cataloghi degni”. Il testo si inserisce nel medesimo filone dell’articolo di 
Mario Vinciguerra del 18 giugno (1949, n. 24).  
 
31. T. T. T., Armando Spadini e i mecenati, ibid., p. 9. L’articolo di Leonetta Pieraccini 
prosegue idealmente la sequenza di medaglioni sui migliori artisti italiani del primo 
Novecento inaugurata su “Il Mondo” dagli scritti di Sofia (1949, nn. 8-9, 11, 15, 19). La 
Pieraccini interviene sulla questione Spadini auspicando, per l’anno successivo, una mostra 
a venticinque anni dalla scomparsa dell’artista. Fa inoltre il punto sulle vicende biografiche 
e artistiche di Spadini, a partire dalla novità più fresca: Ilo e Milena Nunes avevano appena 
donato alla Gnam quattro opere dell’artista. Da lì, in rapida successione, alcune riflessioni 
su un artista che, a parte poche eccezioni (1913, Secessione romana; 1922, Primaverile 
fiorentina; 1924, Biennale veneziana) era stato al di fuori del sistema delle arti e delle 
esposizioni più in voga; qualche nota sui collezionisti delle sue opere; alcune righe sui 
gusti di un pittore tenacemente antinovecentista, che continuava a guardare a Raffaello, 
Velázquez, Goya, e che aveva avuto in Antonio Mancini “l’unico contemporaneo che 
rispettò”.  
 
32. C. SOFIA, Il paesaggio nella valigia, ibid., p. 10. Prosegue con Antonio Donghi la 
galleria di ritratti d’artista di Corrado Sofia (su Donghi, in seguito, 1962, n. 100; 1963, n. 
98; 1964, n. 18). Il testo si concentra sulla vita più che sull’arte di Donghi, e offre aneddoti 
curiosi. Sofia evidenzia, per esempio, l’amore di Donghi per la pittura, amore che andava 
di pari passo con la passione per la buona cucina. Donghi viaggiava per trovare ispirazione 
per i suoi paesaggi, ma cercava anche “locande pulite” e “gente ospitale”. Donghi e 
poetiche da “realismo magico” avevano avuto un ruolo importante anche per Mario 
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Pannunzio pittore nei primi anni Trenta: la Sala XXI-A della Prima Quadriennale di Roma 
del 1931 aveva ospitato un Ritratto di Pannunzio a fianco di opere di Donghi, oltre a quadri 
di altri romani (d’origine o d’adozione) come Mafai, Ziveri, Scipione, Ruggeri.    
 
33. B. ROMANI, Il leone surrealista, I, 21, 9 luglio 1949 , p. 9. Discussione culturale 
generale sulle ultime propaggini di cultura surrealista in Europa e nel mondo. Il punto di 
vista assunto da Romani è il medesimo assunto da Mezio qualche settimana prima (1949, 
n. 18), e accomunava l’intera redazione del giornale: il sospetto, condiviso anche sulla 
scorta di una formazione crociana, per l’intellettualismo dell’avanguardia, per il suo 
frequente asservimento a fattori politico-ideologici, per la sua circolazione e comprensione 
esclusiva, da art pour art. Romani afferma che il surrealismo “fu il fenomeno di un’epoca 
più letteraria e più raffinata della nostra”, fenomeno imbevuto del demonismo di Rimbaud 
e Lautréamont. Niente più che un tentativo “meccanico”, ormai “da tempo in agonia”. 
Interessanti le note a proposito del rapporto tra i surrealisti e il comunismo: da Aragon e 
Eluard, che avevano ceduto alla sirena moscovita anteponendo l’impegno politico alla 
ricerca artistica, fino al “vecchio leone” Breton. Una volta venuto meno l’impegno di 
quest’ultimo, il surrealismo “si spegnerà come una lampada rimasta senza olio”.     
 
34. G. GUERRINI, Tremila ceramiche, I, 22, 16 luglio 1949, p. 9. Una testimonianza che 
inquadra la Parigi artistica e quella mondana. Guerrini ritorna sul soggiorno di Picasso a 
Vallauris tra 1947 e 1948, soggiorno coinciso con la fabbricazione di “tremila ceramiche”. 
Ceramiche esposte, senza successo, a Parigi nell’inverno tra 1948 e 1949. Guerrini si 
precipita a smentire la primogenitura picassiana della riscoperta della ceramica e delle arti 
applicate: “il primo… è stato Archipenko”. Sottolinea come l’operazione (e la regola 
valeva, implicitamente, per ogni nuova trovata del camaleonte Picasso) fosse frutto di un 
raffinato calcolo: “sotto c’era la mano di [Christian] Zervos”. Guerrini indaga infine sulle 
reazioni dell’ambiente parigino di fronte all’ultima trovata dell’artista: le opinioni dei 
colleghi, degli uomini di cultura, dei giornalisti; il lavorio in seno alle redazioni delle 
riviste d’arte e cultura; gli scatti dei fotografi in prossimità dell’esposizione. L’ostilità 
rispetto al picassismo internazionale sarebbe stata una costante, nell’ambito della pagina 
d’arte de “Il Mondo”, anche negli anni successivi.     
 
35. R. MUSATTI, Un tesoro alla deriva, I, 23, 23 luglio 1949, p. 6. Lo scritto di Musatti 
si inserisce nel solco delle discussioni sul patrimonio artistico d’Italia (1949, nn. 24, 30). 
Qui, attraverso un’approfondita analisi della legislazione vigente, è dato spazio alla 
questione delle gallerie private di Roma, perlopiù “inaccessibili al pubblico” e “indifese 
contro ogni tentativo di dispersione”. Il caso assunto ad emblema da Musatti è quello della 
Galleria Doria Pamphilj. 
  
36. P. GENTILE, Una guida per l'arte, ibid., p. 10. Gentile recensisce la Guida all’arte 
moderna di Roberto Salvini (Firenze, L’Arco, 1949; sulla seconda edizione del volume, 
1955, n. 38). Salvini, che si era formato sull’estetica crociana, analizzando l’arte 
contemporanea tra astrazione e figurazione, ribadisce che l’arte “è linguaggio e 
espressione”, ed è vincolata solo a “un sentimento e alla sua traduzione espressiva”. 
Gentile afferma, di contro, di appartenere alla “plebe zotica” che “fino ad oggi non è 
riuscita ad ammirare Picasso”, e prende le distanze dalle ricerche avanguardiste delle quali 
spesso non rimane che la “letteratura programmatica”; smonta l’intera produzione 
figurativa contemporanea e, in righe cariche di citazioni di Croce, Berenson e del 
Romanticismo europeo (a titolo esemplificativo, Baudelaire) ne denuncia i bizantinismi. 
Chiude l’articolo con una nota caustica: “ci sorge il sospetto che il Salvini abbia fatto una 
lettura forse un po’ disinvolta dell’estetica di Croce”. L’ostilità nei confronti del Novecento 
e della frattura rispetto alla cultura romantica operata in Europa dalle avanguardie storiche, 




37. C. SOFIA, Conchiglie per Levi, I, 24, 30 luglio 1949, p. 9. La sequenza dei profili 
d’artisti contemporanei di Sofia prosegue con Carlo Levi, ad un anno dall’uscita della 
monografia sul pittore curata da Ragghianti ed edita a Firenze per le Edizioni U (primo dei 
“Quaderni d’arte”, serie alla quale appartiene anche il Mino Maccari recensito su “Il 
Mondo” dallo stesso Sofia, 1949, n. 15). Sofia riferisce della visita fatta all’artista allo 
studio romano di Palazzo Altieri. Nel testo ricostruisce gli ultimi anni della vita e dell’arte 
di Levi: per esempio, la parentesi in Francia e l’esperienza del confino a Gagliano. Sono 
riportate, ancora sulla scorta del dichiarato antimodernismo dei redattori de “Il Mondo”, le 
dichiarazioni di Levi sull’arte contemporanea: per lui l’astrazione non è che “paura della 
pittura”, “sfoggio di ingegni e di eroismi” per sfuggire “alla propria natura di uomini”. Nel 
corso degli anni Cinquanta, Levi si sarebbe avvicinato sempre di più alle posizioni 
politiche e culturali del partito comunista. 
 
38. A. TODISCO, La musa e l'antiquario, I, 25, 6 agosto 1949, p. 9. Citati, di scorcio, 
“due bellissimi bozzetti del pittore [Vittorio] Bolaffio” che adornano la sala da pranzo di 
casa Saba a Trieste.     
 
39. G. GUERRINI, Museo freudiano, ibid., p. 10. Guerrini prende posizione contro le 
ambizioni della psicanalisi di fare critica e storia dell’arte. Dopo avere menzionato, a titolo 
esemplificativo, i particolari destini di Paul Gauguin e Salvador Dalì, della cui vita e della 
cui opera alcuni psichiatri avevano tentato di offrire una lettura, Guerrini affronta la 
recensione del celebre The early Chirico di James Thrall Soby (New York 1941). Secondo 
Soby, il solo periodo metafisico “deriva da almeno quindici complessi tutti identificabili”. 
L’articolo di Guerrini si inserisce lungo la sequenza degli attacchi (frequenti sulle pagine 
de “Il Mondo” e, spesso, di chiara impronta crociana) alle velleità freudiane e della 
psicanalisi. 
 
40. G. GUERRINI, Il mercante di artisti, I, 27, 20 agosto 1949, p. 6. Guerrini denuncia il 
provincialismo del mercato d’arte italiano (“il mercato d’arte italiano è morto all’inizio di 
questo secolo”; “l’unico tentativo serio di farlo rinascere fu quello del Novecento”, 
“finanziato dallo Stato”). Prosegue poi ragionando sui grandi mercanti mondiali: dalla 
Parigi del primo Novecento, la cui scena era stata dominata da Vollard, Rosenberg, 
Kahnweiler, fino agli scenari aperti alla fine del secondo conflitto mondiale. Negli ultimi 
anni i mercanti avevano cominciato ad appoggiarsi ai partiti marxisti, che disponevano di 
“un apparato pubblicitario già in piedi… quello dei partiti di massa”. Erano stati lanciati 
artisti come Candido Portinari e Diego Rivera, ma “non erano delle carte buone”. Nella 
critica ai pittori marxisti, Guerrini conclude affermando l’equazione arte-libertà, contro 
ogni condizionamento politico. È l’assioma alla base di tutti gli scritti d’arte comparsi ne 
“Il Mondo”, e cardine delle azioni dell’Associazione italiana per la Libertà della cultura.    
 
41. H. CAROSSA, Roma intima 1941, ibid., p. 7. Sono pubblicati alcuni passi delle pagine 
che Hans Carossa ha dedicato a Roma all’interno di Aufzeichnungen aus Italien 
(Wiesbaden, Insel, 1947), volume che raccoglie impressioni su varie località d’Italia. 
L’interesse della redazione de “Il Mondo” è, anche qui (interesse analogo, per esempio, è 
quello per l’opera di Klaus Mann, in 1949, n. 2) quello di riallacciare i contatti con la 
tradizione culturale dell’umanesimo tedesco dopo la cesura operata dalla guerra e dal 
nazifascismo.  
 
42. P. P. TROMPEO, Carlo Dossi romanista, I, 28, 27 agosto 1949, p. 10. Trompeo si 
sofferma su due viaggi romani di Dossi, il primo nel 1871, il secondo nel 1877. A 
quest’ultimo soggiorno a Roma vanno riferiti due progetti letterari: una “Guida classica di 
Roma […] come un mettere le parole alla architettonica musica di Roma”; la “Ghiaia di 
Roma”, “un libro di nozioni storiche, archeologiche, linguistiche”, di cui però Dossi scrisse 
solo pochi frammenti che poi sarebbero stati inseriti nelle Note azzurre pubblicate nel 
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1912, a due anni dalla morte. 
 
43. G. M. GATTI, Diaghilev sempre solo, I, 29, 3 settembre 1949, p. 6. Il successo della 
Sadler’s Wells Ballet all’ultimo Maggio Musicale Fiorentino offre a Gatti lo spunto per un 
approfondimento sulle “radici dell’arte saltatoria e coreografica”, radici che “affondano… 
nel terreno del balletto russo” e nel genio di Sergej Diaghilev. Discutere di Diaghilev e dei 
balletti russi non può prescindere da notazioni di storia della musica e dell’arte inquadrate 
nel panorama della stagione delle avanguardie del primo Novecento: a titolo 
esemplificativo sono menzionati Picasso, Matisse, De Chirico, Braque. Di Diaghilev, 
inoltre, nel 1949 ricorreva il ventesimo anniversario della morte. 
  
44. T. T. T., La povertà e Giovanni Fattori, I, 31, 17 settembre 1949, p. 10. Leonetta 
Cecchi Pieraccini ricorda Giovanni Fattori, suo maestro all’Accademia di Belle Arti di 
Firenze. Pubblica alcuni stralci di “una quindicina di lettere di Giovanni Fattori, umile 
privato, a Ferdinando Martini”, lettere scritte tra il 6 luglio 1883 ed il 6 gennaio 1893 
(l’Epistolario edito e inedito del pittore, curato da Francesca e Piero Dini è della fine degli 
anni Novanta; a partire dagli anni Ottanta è invece cominciato il lavoro di Piero Dini sulle 
carte ora al Museo Civico Giovanni Fattori di Villa Mimbelli a Livorno). Le lettere 
pubblicate da Leonetta Pieraccini contengono poche note sull’attività artistica e si 
concentrano sulle difficoltà economiche di Fattori, ancora alla fine degli anni Ottanta 
“tenuto in carica [all’Accademia] senza stipendio”. L’autrice de “Il Mondo” chiude con 
alcuni ricordi diretti di Fattori nei primi anni del Novecento.  
 
45. C. SOFIA, Savinio sul transatlantico, I, 32, 24 settembre 1949, p. 9. Savinio è 
l’ultimo degli artisti scelti da Sofia per la serie dei profili dei contemporanei inaugurata ad 
aprile con De Pisis (1949, n. 8). A Savinio era appena stato proposto da una società di 
navigazione italiana di decorare venti cabine di un transatlantico della linea Genova-New 
York: da qui muove l’articolo di Sofia. Sofia abbandona presto la questione della 
decorazione navale e ragiona in senso generale sulla vita e l’opera dell’artista: prende le 
distanze dal repertorio da “antiquariato ellenico” e dalle fonti letterarie dell’opera saviniana 
(gusti che risalgono “a venti anni addietro”, in anni condizionati dalle metamorfosi visive 
sulla scorta della “scoperta di Kafka”); apprezza tuttavia l’operazione compiuta dall’artista 
nel primo dopoguerra, la ricostituzione d’oggetto che aveva salvato la pittura dai cascami 
di un “pompierismo che rendeva l’aria pesante”. Savinio è elogiato per lo “spirito” e 
l’ironia che si opponevano a quanti, nell’ambiente delle arti visive, sostenevano si dovesse 
essere “paludati e professorali”. Già vicino agli ambienti della cultura di fronda (alcuni 
suoi scritti erano comparsi in “L’Italiano” di Longanesi), tra 1939 e 1942 Savinio era stato 
tra i collaboratori di “Oggi”, rivista diretta da Pannunzio e Benedetti.         
 
46. P. DORAZIO, Arte degenerata in vetrina. Corriere tedesco, I, 34, 8 ottobre 1949, 
p. 9. Stupisce la collaborazione di Dorazio con “Il Mondo” di Mario Pannunzio. Dorazio, 
artista romano che nel 1947 aveva firmato il manifesto di Forma I per un’arte formalista, 
marxista, avanguardista, aveva sposato le ragioni dell’astrazione predicando, tuttavia, la 
compatibilità tra impegno politico e (qui è la tangenza con le battaglie di cultura de “Il 
Mondo”) autonomia dell’arte. Sul settimanale di Pannunzio, Dorazio interviene due volte 
(anche 1949, n. 48, infra), entrambe sul rapporto tra arte e politica: la sua collaborazione al 
settimanale dimostra come, aldilà del posizionamento nel dibattito artistico dell’epoca, per 
Pannunzio l’intellettuale dovesse essere anche uomo politico, muovere da riferimenti 
morali; e l’uomo politico dovesse effettuare precise scelte culturali. Sullo spunto della 
mostra aperta in quei giorni al Museo di Monaco e curata da Ludwig Grote (“288 tele 
provenienti da tutte le parti del mondo”), Dorazio ricostruisce il filo della tradizione visiva 
in Germania prima della condanna hitleriana delle “arti degenerate”: dagli espressionisti 
del “Ponte”, che rileggendo Gauguin e Van Gogh avevano inserito la pittura tedesca nella 
“tradizione moderna europea cominciata in Francia dagli impressionisti”, fino al 
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“Cavaliere azzurro”; dall’opera e dagli scritti di Kandinsky fino alla fondazione del 
Bauhaus. Ancora una volta (vedi anche 1949, nn. 2, 41), la redazione de “Il Mondo” cerca 
il contatto con la cultura tedesca aldilà delle ferite lasciate della guerra, delle intromissioni 
dei totalitarismi e delle aberrazioni delle teorie razziali. Il riferimento alla condanna di 
un’arte degenerata ha anche il senso di una denuncia delle rigide direttive in materia di 
figurazione provenienti da Mosca e dirette agli artisti dell’internazionale del comunismo 
visivo.      
 
47. H. CAROSSA, Firenze 1942, I, 35, 15 ottobre 1949, pp. 5-6. Le pagine di Carossa su 
Firenze appartengono al medesimo genere delle impressioni romane comparse ne “Il 
Mondo” meno di due mesi prima (1949, n. 41). 
 
48. P. DORAZIO, Pittori sull'attenti, I, 38, 5 novembre 1949, p. 9. Dorazio interviene sul 
settimanale di Pannunzio a distanza di un mese dalla pubblicazione di Arte degenerata in 
vetrina (1949, n. 46). Il testo, a metà tra l’aneddotica e il genere del dialogo, riferisce 
dell’incontro tra Dorazio e un “generale russo” in un museo di Salisburgo, in occasione di 
“una mostra di pittori romani”. Opere di Guttuso, “deliziose litografie di Maccari”, 
“illustrazioni” di Gentilini, i “bei colori” di Omiccioli, “virtuosi disegni” di Fazzini, 
“sfrenate combinazioni plastiche” di Cagli, inducono Dorazio ed il generale ad una 
discussione generale sulle arti del Novecento. Il generale polemizza con Cézanne, Matisse 
e Picasso (si deve a loro “la frattura che oggi esiste fra pubblico e arte”) e, di fronte ad un 
quadro di Turcato (“un comizio con molte bandiere”, in tutta probabilità versione minore 
dell’olio presentato alla Biennale veneziana del 1950), prende una posizione fortemente 
critica riguardo ad un’opera due volte sbagliata: “non serve… né al pubblico”, che non è in 
grado di comprendere bandiere ridotte a “triangoli” e una folla ridotta a “puntini rossi e 
verdi”, né al pittore, perché “un soggetto limita sempre la fantasia e quindi le sue 
possibilità”. Al fondo dell’articolo di Dorazio, dirimente è la polemica sul rapporto tra arte 
e politica, tra marxismo e contenutismo, tra realismo ed astrazione. Polemica nella quale 
Dorazio fa intervenire un russo, che evita tuttavia di predicare l’equazione tra comunismo e 
realismo.       
 
49. R. MUSATTI, La spina di S. Pietro, I, 39, 12 novembre 1949, p. 12. Musatti è stato 
la figura di raccordo tra gli ambienti olivettiani di Comunità ed i liberaldemocratici romani 
del gruppo de “Il Mondo”. Come già ricordato, ha promosso l’incontro tra Adriano Olivetti 
e Ragghianti, incontro dal quale ha avuto inizio la stagione di “SeleArte”. Sulle colonne de 
“Il Mondo”, i suoi scritti, di forte matrice zeviana e di sostegno alle soluzioni d’architettura 
organica, hanno sempre rappresentato la modernità in contrapposizione ai più conservativi 
testi di Antonio Cederna. L’ormai vicino Giubileo del 1950 e la necessità di portare a 
termine i lavori in via della Conciliazione avevano fatto tornare d’attualità, nel dibattito 
architettonico ed urbanistico romano, la distruzione di Borgo, operata a partire dall’aprile 
del 1937 sulla scorta del progetto Piacentini-Spaccarelli (cfr. I. Insolera, Roma moderna. 
Un secolo di storia urbanistica 1870-1890, Torino, Einaudi, 2001, p. 129 e sgg.). La 
polemica di Musatti è anche politica, per una sistemazione urbanistica che aveva avuto 
l’avvallo di Mussolini e di Pio XI.      
 
50. P. MONELLI, Don Giovanni in Vaticano, I, 40, 19 novembre 1949, p. 5. Monelli, 
vicino a Pannunzio fin dagli anni di “Oggi” e autore dello straordinario affresco di società 
italiana Roma 1943 (Roma, Miglioresi, 1943), mette la lente sul viaggio a Roma di Pablo 
Picasso per il Congresso dei partigiani della pace. Più che sulla storia dell’arte, Monelli 
indugia sullo scandalo suscitato in Italia dalle fotografie di Picasso (“a Vallauris con la 
giovanissima moglie”) pubblicate sulle pagine di un rotocalco uscito nei giorni appena 
precedenti. Scrive della visita di Picasso ai Musei Vaticani, visita dalla quale l’artista aveva 
riportata la folgorazione per il pennello di Michelangelo e la delusione suscitata dall’opera 
di Raffaello (“anche Mussolini la pensava così”, chiosa Monelli ironizzando sull’artista 
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spagnolo, riferimento per i pittori in orbita comunista). Monelli prosegue scherzando sulla 
moda del neocubismo di forte matrice politica della seconda metà degli anni Quaranta e sui 
“giovani picassiani” (tra tutti, emerge la figura di Guttuso) che, a cena, avevano tenuto gli 
occhi addosso allo spagnolo “come l’attore al suggeritore”. Dopo un ultimo attacco al 
Picasso raffinato frequentatore di salotti e molto più chic di quanto la militanza politica 
avrebbe suggerito, Monelli conclude con una stilettata indirizzata al suo camaleontismo 
formale: in quegli stessi giorni, a Luchino Visconti e Palma Bucarelli, Picasso aveva 
dichiarato di essere “don Juan avec la peinture”. L’ostilità nei confronti di Picasso (già 
evidente in 1949, n. 34) sarebbe stata una costante, nelle pagine d’arte de “Il Mondo”.     
 
51. R. MUSATTI, Sette anni di Fanfani, I, 42, 3 dicembre 1949, p. 7. Musatti ragiona 
sulla approvazione della legge Fanfani del febbraio del 1949. La legge aveva istituito l’Ina-
Casa, organismo che poteva disporre anche di fondi Erp e la cui politica edilizia avrebbe 
sensibilmente trasformato, nel corso di dieci anni (non i sette previsti inizialmente), il volto 
di Roma. L’articolo di Musatti ha un taglio politico (“che del resto il Piano abbia un 
preciso senso politico sarebbe ingenuo ignorare”): accenna ai “569 cantieri” aperti in tutto 
il Paese, menziona “i due grandi di tutto il complicato sistema” (Filiberto Guala, “a capo 
del Comitato d’attuazione”, e Arnaldo Foschini, “Presidente del Consiglio direttivo”), 
denuncia la disparità di finanziamenti tra nord e sud, estendendo anche a questioni 
d’urbanistica ed edilizia un tema, la questione del Mezzogiorno, cruciale nell’ambito degli 
ambienti liberaldemocratici (in tale panorama, del dicembre del 1954 è la fondazione della 
rivista “Nord e Sud”, che si deve a uomini che con “Il Mondo” avevano collaborato e di cui 
condividevano le battaglie: Francesco Compagna, Vittorio de Caprariis, Renato Giordano). 
Per quel che concerne i “progetti delle case”, Musatti denuncia, in chiave anticlassica e 
wrightiana, il “peggiore manierismo razionalistico” e, da una angolatura politica, il 
pericoloso connubio tra “cattivo gusto”, “affarismo” e “opportunismo politico”. Connubio 
che avrebbe portato all’“affermazione sistematica del brutto”.        
 
52. A. PARENTE, Una Napoli imprevista, ibid., p. 10. Parente recensisce il volume di 
Roberto Pane Napoli imprevista (Torino, Einaudi, 1949). Pane è uno dei collaboratori 
chiave della pagina d’architettura de “Il Mondo”: da sempre vicino a Benedetto Croce, 
azionista, aderente all’Associazione italiana per la Libertà della cultura negli anni 
Cinquanta, in contatto con gli ambienti di Comunità. In Napoli imprevista, Pane non 
indugia sui grandi “monumenti”, ma, in chiave romantica, sulla “letteratura architettonica”, 
“l’espressione di una continuità ambientale nel pratico svolgimento della vita urbana” che è 
“riecheggiamento artigiano e popolare dell’arte aulica”. Napoli è attraversata e vissuta: 
“per i decumani e cardini popolosissimi della città antica, per le vie e i viottoli, i sentieri e 
le gradinate”, dei cui aspetti più curiosi danno conto le cento fotografie del volume. Napoli 
di “media e minore architettura”, tra la Napoli monumentale e quella dei “bassi”: Napoli di 
cui Pane mette in evidenza “gli aspetti più inconsueti e di più raro effetto”.       
 
53. T. T. T., I sette savi della “Ronda”, I, 43, 10 dicembre 1949, p. 9. L’articolo di 
Leonetta Pieraccini aiuta a chiarire le posizioni de “Il Mondo” riguardo all’operazione 
rondista e di “Valori plastici” e, in generale, dei ritorni all’ordine europei. Il ricordo della 
stagione della “Ronda” è incentrato su luoghi (l’ufficio situato “in un palazzotto alla 
sommità di via Gregoriana”) e uomini: Vincenzo Cardarelli, Aurelio Saffi, Alberto 
Savinio, Armando Spadini, Bruno Barilli, Antonio Baldini. Di quegli anni la Pieraccini 
ricostruisce anche un incontro con Giuseppe Ungaretti, con le “sorelle Braunn”, “tre 
danzatrici che vissero e ballarono a lungo in Italia e particolarmente a Roma”, e con 
“un’altra danzatrice straniera […] Jia Ruskaia”. Le poetiche di “ricostituzione d’oggetto”, 
di “salute pubblica della letteratura” dopo la stagione delle avanguardie sono centrali nella 
formazione di Pannunzio e nel quadro delle battaglie culturali de “Il Mondo”.       
 
54. S. BOTTARI, Tre lettere per un ritratto, I, 44, 17 dicembre 1949, p. 10. Bottari 
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lavora sulle carte di Scipione Bonichi e pubblica una lettera dell’artista al pittore e scultore 
siciliano Domenico Maria Lazzaro (lo studio completo di Bottari, Storia di un autoritratto 
di Scipione, è pubblicato in “Syculorum Gymnasium”, luglio-dicembre 1949). Obiettivo di 
Bottari è ricostruire la genesi del celebre Autoritratto (in cui, tra “classico” e 
“primordiale”, la testa dell’autore è proiettata “in una antichità priva d’ogni indicazione 
temporale”) eseguito da Scipione tra 1927 e 1928, opera attorno al quale è centrata la 
corrispondenza con Lazzaro (per un’indagine complessiva sull’opera di Scipione, cfr. 
Fagiolo dell’Arco-Rivosecchi, Scipione: vita e opere, Torino, Allemandi, 1988). 
L’interesse su Scipione era vivo in quei mesi anche sulla scorta degli articoli di Corrado 
Maltese comparsi in “Emporium” l’anno precedente (Scipione e Presentazione di alcuni 
inediti di Scipione, “Emporium”, 54, 7-8 e 11). Ancora una volta, in chiave antimodernista, 
la pagina d’arte de “Il Mondo” mette le lente su artisti e questioni d’arte figurativa italiana 






1. R. MUSATTI, Etruria la povera, II, 3, 21 gennaio 1950, pp. 5-6. Tra archeologia, 
politica e società Musatti ripercorre la storia di secoli di etruscologia a Tarquinia. Rende la 
notizia che “gli americani stanno scavando a Cosa”, “ai piedi dell’Argentario”. Offre un 
affresco della società del luogo, caratterizzata dalla miseria di “braccianti” per i quali, a 
causa della meccanizzazione agraria, il lavoro “diminuisce anno per anno”. Ricorda come 
per quasi un secolo “le spoglie della civiltà etrusca hanno rappresentato la ricchezza per 
molta gente di qui”. “Poi arrivò Vittorio Emanuele”, cui fecero seguito “furiosi 
nazionalfascisti”, e “le tombe più belle furono ripulite e cintate”. Dopo la seconda guerra, 
soltanto “missioni archeologiche straniere”. Lo Stato italiano sembrava disinteressarsi della 
questione, come Concetto Marchesi, nell’autunno precedente, aveva denunciato alla 
Camera: anche il Museo nazionale di Palazzo Vitelleschi era “in gran parte chiuso per 
mancanza di soldi”. La denuncia di Musatti è netta e duplice, per uno Stato che non sapeva 
occuparsi del patrimonio d’arte e civiltà etrusca né della miserevole condizione di 
braccianti diventati “tutti comunisti”.        
    
2. P. GENTILE, Il diligente Vasari, ibid., p. 9. Gentile recensisce l’edizione delle Vite 
vasariane curate da Carlo Ludovico Ragghianti (Milano, Rizzoli, 1942-49). Ragghianti 
aveva optato per la seconda redazione dell’opera (Giunti, Firenze, 1568) e, nel contesto 
delle annotazioni critiche, aveva indagato i “criteri estetici seguiti da Vasari” che, tra 
“imitazione” del vero e “mimesi neoplatonica”, non era giunto a teorizzare un “formalismo 
obiettivo” alla Winckelmann. Quest’ultimo, infatti, aveva individuato nell’“arte greca dei 
secoli quinto e quarto l’autorità di un modello formale, dato una volta per sempre”. Non 
mancano però in Vasari “accenni di una concezione più soggettivistica e lirica dell’arte”. 
Da evitare, secondo Gentile, è cercare di individuare in Vasari quello che non fu, vale a 
dire un “critico dell’arte munito di una sua poetica coerente e consapevole”: i limiti della 
critica vasariana sono individuati da Gentile e Ragghianti dal persistere, nelle Vite, del 
pregiudizio concernente la superiorità dell’arte tosco-romana e dell’evoluzione 
(“ascensione continua”) Cimabue-Michelangelo, limiti peraltro ben segnalati dalla 
storiografia. L’articolo di Gentile è importante, perché conferma il continuo aggiornamento 
dei redattori delle pagine d’arte de “Il Mondo” sui testi di Ragghianti e la prospettiva 
condizionata dalla estetica crociana di molti dei collaboratori del settimanale (alla 
“sbrigativa interpretazione dell’estetica crociana”, per esempio, Gentile attribuiva alcune 
delle critiche moderne alle Vite).        
 
3. G. COMISSO, I despoti del cemento, II, 4, 28 gennaio 1950, pp. 5-6. Comisso, dagli 
anni Trenta collaboratore dei giornali di Pannunzio, interviene sul tema della ricostruzione 
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delle città italiane distrutte dai bombardamenti del 1944. Il testo ha poco a che vedere con 
gli scritti specialistici pubblicati sul settimanale da Musatti (per gli ultimi, 1949, nn. 49, 51) 
e sceglie un taglio letterario. Comisso denuncia la furia dei “nuovi costruttori” attivi in 
ciascuna grande città sventrata in seguito alle vicende di guerra: dall’“assessore ai lavori 
pubblici” alla “commissio edilizia”, dagli ingegneri agli architetti. Comisso prosegue con 
un’accusa ai “falsi profeti” che intendono costruire “razionalmente”, ignorando che sotto il 
profilo architettonico “ogni città italiana ha il suo carattere come i suoi abitanti hanno una 
cadenza diversa nel dialetto parlato”. L’ostilità nei confronti dell’accademismo della cifra 
del razionale è un retaggio delle battaglie tenute vive negli anni Trenta da Venturi, Pagano 
e Ragghianti; l’amore per la provincia italiana, vivo nelle pagine culturali de “Il Mondo”, 
discende anche dalla cultura di fronda e dagli ambienti strapaesani tra le due guerre.     
 
4. A. MORAVIA, Il cuculo comunista, II, 5, 4 febbraio 1950, p. 9. L’articolo di 
Moravia è una discussione culturale generale sul rapporto tra arti e comunismo. Le 
questioni specificamente figurative si riducono ad una breve allusione alla “condanna 
dell’arte di Picasso” operata a Mosca e alla conclusione che ne derivava: non è 
necessariamente “comunista l’arte di chi è iscritto al partito comunista”. Il testo di Moravia 
resta utile per inquadrare le pagine d’arte e letteratura de “Il Mondo” e fare luce, al loro 
interno, sul problema del rapporto tra politica e cultura. La polemica per divincolare le arti 
dalle gabbie dell’ideologia (sulla scorta del principio di libertà di matrice crociana) 
avevano alle spalle, per quanto attiene alle arti visive, i testi pubblicati da Ragghianti negli 
anni Quaranta (in particolare, cfr. Commenti di critica d’arte, Bari, Laterza, 1946).  
 
5. R. PANE, Aeronautica nel parco, II, 6, 11 febbraio 1950, p. 4. Lettera di Roberto 
Pane in risposta a Nardi (1949, n. 12): “l’Accademia aeronautica sta progettando la 
costruzione, in uno dei punti più belli e pittoreschi del parco stesso di Capodimonte… di 
una sede definitiva della scuola”. 
 
6. C. SOFIA, Caviale e barocco, ibid., p. 8. L’articolo si colloca all’interno delle 
polemiche innescate dagli autori de “Il Mondo” nei confronti della cultura comunista (cfr. 
per esempio 1950, n. 4). Sofia si sofferma sul soggiorno moscovita di Renato Guttuso, 
nell’estate precedente a Mosca “invitato… dai soviet” “a mangiare caviale e formaggio nei 
colcoz dei contadini”; cita la tela di Guttuso “fra i regali inviati a Stalin dai comunisti 
romani” e, in seguito, “esposta al Museo della Rivoluzione”. In un più ampio ragionamento 
tra arte e politica, cala un’allusione allo scontro ideologico tra John Rockefeller e Diego 
Rivera in merito alla decorazione del Rockefeller Center; imposta un paragone tra il 
“trotzkista” Rivera e Guttuso che, nato a Bagheria, “può essere considerato anche lui un 
messicano”. A Bagheria infatti il “barocco coloniale spagnolo abbonda in alcune ville”, e 
le “piante spinose” e “il colorito degli abitanti” suggeriscono parentela. Da qui (“qualche 
cosa gli ribolle nel sangue… attraverso migliaia di secoli”) esce la medesima pittura, cui 
non servono né i canoni delle accademie né le direttive di Zdanov: “la stessa vivezza e 
primitività dei colori”, figure “contorte e angolose”, “zolfo, verderame, polvere da sparo” 
sulle tele. Realismo senza zdanovismo, localismo (anche in continuità con Strapaese) 
contro internazionalismo delle vecchie e nuove accademie: sono punti cruciali per i 
collaboratori delle pagine d’arte de “Il Mondo”. 
 
7. A. MEZIO, Tam-Tam (“Gallerie”), ibid., p. 16. L’articolo si informa di una potente 
stroncatura delle opere di Giuseppe Capogrossi alla Galleria romana del Secolo: opere che 
mostravano come Capogrossi volesse collocare la propria ricerca “decisamente fuori della 
pittura”, in direzione di “una specie di scrittura ideografica, a fondo liturgico”. Mezio, in 
polemica con i testi critici di Corrado Cagli (di quest’ultimo, infatti, era il testo inserito 
nella monografia Capogrossi in occasione della mostra alla Galleria del Secolo – Venezia, 
Edizioni del Cavallino, 1950), si chiede “che cosa possa ripromettersi Capogrossi dall’uso 
di questo cifrario”. Non basta “adottare il linguaggio dei primitivi”, perché “non si diventa 
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barbari per ragionamento”. La rinuncia alla civiltà, “maledizione di tanti artisti moderni”, 
per Mezio è frutto di “sovrappeso di cultura” e “raffinatezza”: moda originata dall’amore 
per i feticci negri di inizio secolo, essa “ha imbarbarito i costumi meno di quanto abbiano 
fatto il cinema e la radio”. E allora il “cifrario copto” di Capogrossi è “una chiave che apre 
nel vuoto” e “manca di verità”: le sue opere “finiranno… per piacere alle signore eleganti, 
per i loro tappeti e i loro vasi di fiori”, niente più che arte “decorativa e applicata”, simile 
alle “réclames del Bitter” di Depero, esito ultimo della maniera futurista. La polemica de 
“Il Mondo” contro l’arte astratta e contro la rottura operata dalle avanguardie (a partire dal 
cubo-futurismo e dal suo antistoricismo – il richiamo è lampante nel testo di Mezio) nei 
confronti della civiltà delle arti e della continuità tra Otto e Novecento, sarebbe stata punto 
dirimente nelle pagine d’arte del settimanale tra anni Cinquanta e Sessanta.           
 
8. T. T. T., Il mecenate fra gli agenti, II, 7, 18 febbraio 1950, p. 9. In chiave aneddotica, 
Leonetta Pieraccini ricorda alcuni episodi delle esposizioni d’arte tra le due guerre, tra i 
quali alcuni momenti delle visite di Mussolini: a partire dal 1923, quando questi era solo un 
“ministro, al seguito del re”, e fino alla Quadriennale del 1939. Ricostruisce, in particolare, 
il curioso rapporto creatosi tra il Duce e gli artisti (menzionati Ceracchini, Trombadori, 
Carrà, Bartoli, Casorati, Maccari): Mussolini “riusciva spesso affascinante”, “sapeva 
inscenare una garbatissima commedia di rapporti”, ma “si capiva che le opere d’arte non 
gli interessavano affatto”.     
 
9. A. MEZIO, Scipione e il monaco (“Galleria)”, ibid., p. 16. Mezio approfitta 
dell’occasione dell’esposizione dei disegni di Scipione alla Galleria dello Zodiaco per 
tornare sulla vita e l’opera dell’artista. Mezio smonta la “leggenda” dello Scipione 
“sensuale, decadente, vizioso, malato, notturno”: con un duplice attacco al decadentismo e 
al mito parigino-stracittadino, colloca le vicende di Scipione al di fuori di suggestioni 
letterarie “alla Huysmans”, e dentro alle sale del caffè Aragno (negli anni Venti e Trenta 
fucina di cultura e civiltà, luogo d’elezione per gli uomini poi confluiti nella redazione de 
“Il Mondo”), dentro la sua abitazione “in uno di quei palazzoni umbertini del quartiere di 
Prati”, al più in vacanza sulle “piccole colline color tabacco della Ciociaria”. Lo Scipione 
che Mezio amava aveva cominciato “disegnando balie e ciociare in costume”, “come un 
buon pittore dell’ultimo Ottocento in cerca di verità e di colore locale”. Le fonti di quella 
pittura oscillavano tra “la bella romana di Pinelli” e i “nudi che il Greco dipinse negli 
ultimi anni della sua vita”. Il monaco cui fa riferimento il titolo è citato, tra mito e 
letteratura, nella chiusa dell’articolo. Fu proprio un monaco, a Collepardo, a predire a 
Scipione “la fine vicina”: “occhi chiari, morte vicina”. A sette giorni dalla stroncatura delle 
opere di Capogrossi alla Galleria del Secolo (1950, n. 7), Mezio preferisce occuparsi d’arte 
“sana”, ostile a formalismi e sofisticazioni intellettuali, arte letta con rimandi al sapore 
paesano e spontaneo degli anni della formazione di Scipione: arte della prima metà del 
Novecento opposta alla dilagante astrazione.       
 
10. A. CEDERNA, Il complesso assiro-milanese, II, 8, 25 febbraio 1950, p. 10. “Milano 
sta diventando, per merito di ricostruttori oscuri e sciagurati, una delle città più brutte del 
mondo”. Così l’attacco dell’articolo di Cederna. Viene analizzato il “Complesso Manzoni”, 
comprendente una galleria, un atrio, una “sala cinematografica e auditorium”, un “teatro 
sotterraneo”, un ristorante: il complesso “occupa un’area di tremila metri quadrati”. La 
monumentalità del complesso e l’eclettismo della decorazione (che offre allo spettatore “un 
miscuglio di avanzi neocubisti e liberty”) fanno concludere a Cederna che il Manzoni “è 
nato da uno spaventoso complesso di inferiorità: al più moderno, al più comodo, al più 
progredito nella tecnica corrisponde il più vieto, il più falso, il più anonimo nell’arte e 
nella decorazione di questa mastodontica baracca”. Qualche nota, infine, è riservata da 
Cederna ad altri “primati” milanesi: “la pasticceria più grande del mondo”, sempre in via 
Manzoni, il “pasticcio più pesante della nuova architettura milanese”; i nuovi interventi in 
Foro Bonaparte, piazza San Babila, Corso Vittorio Emanuele, in via Gesù, in via Brera, in 
piazza Missori, in via Mercanti, in via Visconti di Modrone. Chiosa Cederna: “Non c’è 
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zona della città che rimanga intatta dall’irreparabile scempio”.   
  
11. A. MEZIO, In vendita (“Gallerie”), ibid., p. 16. Qualche nota di Mezio sulla “poca 
fortuna” di vendite dei disegni di Fattori esposti in quei giorni alla Galleria dell’Obelisco. 
Ancora in chiave antimodernista, il critico ragiona sul contrasto tra la moralità dell’opera di 
Fattori e il contesto della Galleria dell’Obelisco, “piccola cappella surrealista” legata “a 
tutte le eresie della pittura contemporanea”, cappella “frequentata da snob e da fumisti”. 
Fattori era invece “un uomo e un pittore onesto, di un’onestà che oggi fa spavento”. Pittore 
senza retorica, estraneo alle sirene del decadentismo e della letteratura dell’Ottocento 
deteriore, Fattori “non fece nessuna concessione al romanticismo dell’artista moderno”. I 
disegni di Fattori appartenevano alla famiglia Franchetti, che aveva da poco deciso di 
vendere. Mezio chiude con qualche considerazione sul rapporto tra artisti, mercanti e 
collezionisti: Cézanne e Vollard, Gualino e “i primi due Modigliani che entrarono in 
Italia”. 
 
12. E. FLAIANO, Il fantasma e il pittore, II, 10, 11 marzo 1950, p. 15. Flaiano 
recensisce il film Il ritratto di Jennie, di William Dieterle (Usa, 1949). Il testo raccoglie 
anche alcuni giudizi di Flaiano sulla pittura moderna: Dieterle “avrebbe fatto meglio a 
vestire i suoi personaggi coi velluti del primo romanticismo, celandoci così la sua patetica 
ignoranza degli indirizzi della pittura moderna”. Nessun pittore, ormai, inseguiva “la 
Bellezza nelle sue forme tradizionali”, ma - ingegnere o scienziato - cercava di 
“emancipare la geometria”, tanto che Paul Valery “suggeriva ai pittori di lavorare coi 
guanti di gomma e in camice bianco, in un laboratorio”. La palese ironia contenuta nei 
giudizi di Flaiano è figlia del sospetto del gruppo de “Il Mondo” nei confronti degli ultimi 
esiti della ricerca figurativa europea e americana.    
 
13. A. MEZIO, Il cavallaro (“Gallerie”), ibid., p. 16. Scipione “ciociaro”, Fattori “onesto” 
(1950, nn. 9, 11), Giuseppe Cessetti “cavallaro” - pittore di cavalli. Queste le scelte visive 
di Mezio e dei collaboratori delle pagine di cultura de “Il Mondo” in anni di astrazione e 
postcubismo. Linea figurativa e paesana, primitiva e antiintellettualistica; linea tenuta viva 
anche da Ragghianti, che in uscita dalla seconda guerra mondiale aveva riflettuto su 
Morandi e Rosai e nel 1955 avrebbe pubblicato il Selvaggio di Mino Maccari (Venezia, 
Neri Pozza). Mezio esamina la fortuna del cavallo nell’arte contemporanea, dopo la fine 
del quadro storico: “i cavalli… dell’Impressionismo sono cavalli borghesi e democratici”; 
quelli di De Chirico “sono ingrassati coi colori della tavolozza” e fatti per un “palcoscenico 
addobbato”. Cesetti invece lavora con concentrazione e per via di semplificazione: “il 
paesaggio che… dipinge attorno ai suoi animali è ridotto all’essenziale”, “viene da Fattori” 
e c’è “il ricordo di Cézanne”. È la migliore tradizione ottocentesca, è la tradizione del 
primitivismo, dell’“arte dei semplici”: “rivivere la pittura primitiva del bestiario, con una 
pittura di artigiano”. Ormai Cesetti aveva cominciato a dipingere “i suoi cavalli in serie”, 
ma gli estimatori potevano consolarsi con i quadri degli anni Trenta: “l’ombra del 
Doganiere non era lontana”.       
 
14. R. MUSATTI, La gran via, II, 11, 18 marzo 1950, p. 3. Musatti scrive in difesa del 
“piano di ricostruzione” della zona adiacente al Porto di Napoli, zona “rasa al suolo dai 
bombardamenti” nel 1943. Il piano (approvato dalla Giunta nel settembre del 1945) si 
proponeva di tracciare “una nuova grande strada litoranea: la via Marittima”, e “la 
costruzione di un nuovo quartiere moderno, che avrebbe preso il posto del complesso di 
catapecchie e di vicoli” preesistente. Contro il piano si erano schierati, tra gli altri, i 
proprietari degli edifici “risparmiati dalle bombe”, ed un’associazione, “l’A. D. E. C. VI. 
MAR”, le cui prese di posizione rischiavano di prolungare ancora una volta i tempi di 
realizzazione dell’opera.      
     
15. A. MEZIO, Le surrealisme pas mort (“Gallerie”), ibid., p. 16. Col pretesto di 
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un’analisi  delle opere di Stanislao Lepri in mostra all’Obelisco, Mezio orchestra un attacco 
al surrealismo visivo in un discorso culturale generale, che oscilla tra critica d’arte e critica 
letteraria, tra la ricostruzione degli ambienti d’avanguardia parigina degli anni Venti e 
Trenta e appunti di storia sociale dell’arte. Mezio cita alcuni studi di storia del surrealismo 
(“Renéville, Raymond, Nadau”), e interviene con durezza nei confronti di un movimento 
“finito da vent’anni come eresia letteraria” e, nonostante una “carica esplosiva… finita da 
un pezzo”, amato dal pubblico che è sempre in ritardo. Il surrealismo degli anni Cinquanta 
“non è più rivoluzionario, marxista e filocomunista”, ed è uscito dalle “discussioni della 
setta”: s’è fatto mondano e epidermico, “va in macchine a dodici cilindri e ha il conto in 
dollari alla banca”. Niente più che “patina” che dona all’oggetto “un che di mortuario”. 
Mezio accenna al successo borghese di Dalì e Leonor Fini: “surrealismo pour dames”, 
“surrealismo mondano” che “prende posto nella storia” con “una consistenza che 
probabilmente non avrà il surrealismo dottrinario nei manuali di storia letteraria”. La 
denuncia degli “orrori freddi, volgarizzati in pittura da Dalì”, dove “tutto è fabbricato con 
la pelle tolta al Museo di storia dell’arte”, è l’ennesimo strale scagliato dalle pagine del 
“Mondo” contro l’élitarismo, l’antistoricismo, l’irrazionalismo delle avanguardie e contro 
il sofisticato mito parigino (contro il surrealismo anche 1949, nn. 18, 33).      
 
16. A. MEZIO, Roma a punto e virgola, II, 12, 25 marzo 1950, p. 16. Mezio inserisce la 
figura di Orfeo Tamburi dentro al proprio canone dei classici della pittura contemporanea. 
La strategia è quella messa a punto nel contesto dei medaglioni di Scipione, Fattori e 
Cessetti (1950, nn. 9, 11, 13). Celebra la prima mostra di Orfeo Tamburi “in una stanza 
cieca che Bragagna aveva affittato sulla scalinata di Piazza Mignanelli” tra le due guerre, 
anni in cui “il fascismo cominciava a far pesare quella specie di puritanesimo 
democristiano che poi cominciò a diventare una vera e propria cappa di piombo”. Celebra i 
“disegni romani” dell’artista, in cui si legge “la malinconia delle demolizioni che 
sventrarono Roma per far posto alle strade imperiali”: disegni nei quali si ammira “una 
città tenera, arcadica, primaverile”, in cui “le figure furono a poco a poco eliminate per 
evitare anche la più piccola traccia di aneddotismo”. Tamburi aveva messo da parte “il 
pittoresco dei vedutisti romani” e “l’estetismo degli archeologi alla Giacomo Boni”. Poi 
intervenne il “noviziato cézanniano”, che portò nella pittura di Tamburi le figure e “una 
tavolozza più ricca e disciplinata”. Il punto dirimente è sempre lo stesso: Mezio, attraverso 
la parabola di Tamburi, ricostruisce il mito di una Italia di città e province cui non servono 
la retorica neoclassica fascista né le mode stracittadine dell’avanguardia. Mezio cita Marcel 
Sauvage che, in una recente monografia su Tamburi (Orfeo Tamburi, Paris, Denoël, 1949), 
aveva ravvisato la “contraddizione”, l’incongruenza delle opere dell’artista seriori al 
trasferimento parigino. Mezio nega, tuttavia, un ruolo determinante al soggiorno in 
Francia: “tutto ciò che Tamburi ha fatto più tardi… era già nei piccoli disegni e nelle 
gouaches che… espose nel 1934”.            
 
17. A. CEDERNA, Arabeschi rosso e neri, II, 13, 1 aprile 1950, p. 9. Cederna recensisce 
la Mostra dei Capolavori dei Musei di Monaco esposti al Kunstmuseum di Berna: “una 
cinquantina di vasi attici a figure nere e a figure rosse tra VI e V secolo a. C”. Interessanti i 
confronti tra arte classica e contemporanea, impostati da Cederna su due piani: 
“l’accordo… fra rappresentazione e decorazione” e tra “funzionalità dell’oggetto e 
autonomia dell’immagine”. Cederna conclude che ai greci, “artigiani insuperabili” e “artisti 
integrali”, fu “sconosciuta la distinzione tra arte pura e arte applicata, caratteristica delle 
epoche di smarrimento e di ricerca come la nostra”; fu proprio della loro cultura visiva, 
invece, esercitato per via di “tradizione”, “severità tecnica”, “scuola”, “il rifiuto 
dell’improvvisazione, dell’abbozzo, dell’ineffabile”. Lo svolgimento della loro arte fu 
“omogeneo e organico”, “senza tabulae rasae né ribellioni concitate”: ancora, in “Il 
Mondo”, nostalgia di storia e civiltà contro l’irrazionalismo delle avanguardie; ancora un 
aggancio alle poetiche di ritorno al mestiere e di “ricostituzione d’oggetto” del secondo e 
terzo decennio del Novecento; ancora, contro tentazioni antistoricistiche, un richiamo alla 
continuità della cultura. In un ampio attacco all’arte contemporanea, chiudono alcune note 
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sulle opere di Picasso, cui Cederna imputa mancanza di moralità (“esercitazioni, 
anarchiche e velleitarie”) e una potente denuncia nei confronti dei critici del secondo 
Novecento, amanti “della sigla”, “della cifra poetica”, “dell’astrazione formale”, i quali 
nulla tentavano contro la frattura “fra cultura artistica moderna e cultura antica, classica”.    
 
18. A. SPADINI, Spadini, mio padre, ibid., p. 10. Andrea Spadini, scultore e figlio di 
Armando, ricorda il padre a venticinque anni dalla scomparsa. Sono ricordi familiari che, a 
partire dagli ultimi giorni di vita del pittore, risalgono fino all’oscuro presagio di morte 
ricavato a “28 anni” da un “libretto di chiromanzia”: presagio che è da collegare 
all’ipocondria che aveva segnato gli ultimi anni di Armando, anni caratterizzati da un 
lavoro instancabile e ossessivo. 
 
19. A. CEDERNA, Via degli obelischi, II, 14, 8 aprile 1950, p. 9. Cederna stronca con 
forza la soluzione dei “ventotto falsi obelischi di via della Conciliazione”, “ormai tutti a 
posto” e collocati “quattordici da una parte e quattordici dall’altra” d’una strada che “resta 
sempre quella che è, sbagliata, smisurata, deserta”. Obelischi “brutti e falsi”, “brutti e 
dannosi architettonicamente e decorativamente, orribili come lampioni”. Cederna si 
ricollega allo scritto di Musatti dell’anno precedente in merito ai piani d’architettura e 
urbanistica in vista del Giubileo (1949, n. 63) e riafferma la responsabilità di Piacentini e 
Spaccarelli. Chiude con la menzione dell’altro “recente opus Marcelli Piacentini”, la 
Chiesa della Divina Sapienza alla Città Universitaria, “nuovo esempio di un ambiente 
mancato”. 
  
20. A. MEZIO, Ensor è un pazzo (“Gallerie”), ibid., p. 16. La particolare attenzione (vedi 
anche 1950, nn. 55, 60) che la pagina d’arte de “Il Mondo” riserva all’arte di James Ensor, 
scomparso nel 1949, si ricollega alla necessità di canonizzare i più significativi artisti 
dell’Ottocento visivo contro le tentazioni avanguardiste di operare soluzioni di continuità 
tra il Novecento e l’arte dei secoli precedenti: dopo il ricordo e le allusioni a Fattori e 
Cézanne (1950, nn. 11, 16), Mezio indugia su un artista che per il moralismo, il segno ed il 
colore violento, crudo, la commistione di comico e tragico era stato recuperato negli anni 
Venti anche dalla cultura di fronda (“Il Selvaggio”, settembre 1926; campioni 
dell’Ottocento europeo, in tale contesto, anche Corot e Courbet); la cultura strapaesana 
aveva inoltre suggerito la paternità di Ensor rispetto alla satira dei vizi operata dalla grafica 
tedesca tra le due guerre. Per Mezio, l’arte di Ensor rappresentava, soprattutto, il caso di 
una poetica solitaria e appartata, svincolata dall’ambiente parigino. Il critico recensisce le 
acqueforti in mostra alla Calcografia Nazionale di Firenze, acqueforti che “portano come 
l’impronta di una attività artigianale”. L’opera di Ensor “ha ricchezza e varietà di mezzi”, 
ma al fondo c’è sempre “l’eredità fiamminga”. Nell’artista, le tracce della “parabola 
dell’impressionismo” sono riscattate dalla “ricchezza di intuizioni”: “sotto la virulenza 
romantica… si leggono gli eccessi, i vizi e la spavalderia della provincia”.       
 
21. A. MEZIO, Poesia sud-americana (“Gallerie”), II, 15, 15 aprile 1950, p. 16. Mezio 
recensisce la mostra di Antonio Scordia alla Galleria dello Zodiaco. Scordia era tornato in 
Italia da poco, dopo che, per “far dimenticare il suo passato da caricaturista” e “per 
rompere anche materialmente con i giornali e con l’umorismo”, aveva deciso di imbarcarsi 
per l’Argentina. Aveva trascorso alcuni anni a Buenos Aires, tra “fuorusciti rossi” e i caffè 
e le trattorie dell’Avenida de Mayo. L’Argentina fu per Scordia un “paradiso 
sentimentale”, e non un serbatoio di peculiari cifre stilistiche (“i due o tre artisti che vivono 
in Argentina si ispirano anche loro a Parigi”). Allo Zodiaco, Scordia presentava infatti 
“immagini sentimentali, dipinte a memoria o al massimo su qualche appunto di taccuino 
preso sul posto”, in Argentina, intrise di “quell’atmosfera sciropposa, pigra, zuccherata”. 
Sicché in Scordia la novità non è “nei problemi che pone la sua pittura”, ma “in questa nota 
umana e poetica”, una “sfumatura sudamericana” che storna il suo “esotico spagnolo” da 
quello di Mérimée, Picasso o Mirò. Ancora figurazione sospesa tra lirismo, follia e magia 
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negli scritti di Mezio, in uno scritto inserito tra le righe su Ensor e le allusioni al Doganiere 
Rousseau della settimana successiva (1950, nn. 20, 23).        
 
22. C. LAURENZI, Saper vedere, II, 16, 22 aprile 1950, p. 10. Laurenzi ricostruisce, in 
chiave letteraria, aneddotica, la discussione avvenuta tra Douglas Frogatt e Donatella G., 
“donna-vernissage”, all’uscita di Palazzo Brancaccio, sede di una mostra di “antichi pittori 
cinesi”. Donatella afferma la superiorità delle arti occidentali e si chiede quale sia “il 
confine tra l’opera d’arte e… [la] cineseria”, dove sia, nelle opere degli orientali, il “valore 
tattile”, quale sia il loro “saper vedere”. Frogatt spiega come in Cina “il quadro è dipinto in 
senso verticale”; Donatella riconduce a questo principio il problema del monocromatismo, 
dell’intrico del disegno, della poca importanza riservata alla figura umana. Frogatt 
approfondisce la peculiarità della cultura delle dinastie Ching e Ming, che non danno 
“pittura grande”, ma “molto raffinata”; essi pensavano, insomma, che “la pittura è la 
perfezione del sapere”. Donatella chiude dichiarando l’equivalenza tra arte Ming e barocco 
europeo (sulla stessa esposizione, 1950, n. 25).   
 
23. A. MEZIO, Rousseau in bicicletta (“Gallerie”), ibid., p. 16. Luigi Bartolini è definito 
da Mezio “Rousseau in bicicletta”, “essere scontroso” che ha trovato “nella campagna una 
consolazione alla laidezza impoetica della città e una difesa contro i vizi dei suoi abitanti” 
(sull’artista anche 1963, nn. 71, 118). Il suo mondo di “ninfe campagnole” è fatto di 
“incontri erotici e di sogni libertari”, ma la forza primigenia delle sue intuizioni è a volte 
complicata dall’imperio delle fonti visive, “una pioggia di colori violentissimi e 
incandescenti” alla Rouault o alla Vlaminck: “non è senza significato che Bartolini sia 
attualmente uno dei cavalli di battaglia di Lionello Venturi” (lo stesso Bartolini aveva 
dichiarato la propria stima nei confronti del critico nel Credo d’artista, Roma, Stabilimenti 
Danesi, 1945). Troppa cultura ingombra le tele di Bartolini, e ne omologa la ricerca alle 
“esperienze che affannano gli artisti di oggi”. L’attacco a Bartolini è forse, più celatamente, 
una polemica con l’indulgenza venturiana nei confronti del mito parigino, del formalismo e 
dell’astrazione di qua e di là dell’Atlantico tra anni Quaranta e Cinquanta. Mezio conclude 
affermando che più che nei quadri e nelle acqueforti, “il meglio di sé Bartolini lo ha 
realizzato sulla carta”, “in quei romanzi che non sono romanzi ma vagabondaggi alla 
Brantôme”, o in poesie cariche di una “autentica vena poetica”. Autenticità e poesia contro 
stilismo; provincia contro internazionalismo visivo.       
 
24. A. CEDERNA, Nuraghi esistenzialisti, II, 17, 29 aprile 1950, p. 9. Cederna 
recensisce la Mostra didattica dei bronzi nuragici e della civiltà paleosarda alla Galleria 
nazionale di Arte moderna. Come accaduto un mese prima (1950, n. 17), Cederna propone 
una riflessione che abbraccia antico e moderno; confronto suggerito, questa volta, dalle 
“sei grandi tabelle con riproduzioni di opere di Picasso, Braque, Archipenko, Modigliani, 
Giacometti, Duchamp-Villon, Moore”, collocate accanto alle riproduzioni delle statuette 
sarde. Cederna contesta il “primitivismo decadente” e tutto intellettuale dei contemporanei, 
distruttori degli “orgogli umanistici”, e della “nostra cultura [ritenuta] viziata, troppo 
matura e stanca”. Ritorna, in chiave polemica, sull’antistoricismo futurista (“proponevano 
seriamente di bruciare i musei”), e ragiona sulle ricerche delle avanguardie di secondo 
Novecento fondate sui medesimi presupposti. Attacca l’artificioso confronto antico-
moderno impostato dai curatori della mostra e l’arbitrio delle letture dell’antico, antico 
interpretato con categorie anacronistiche dai critici contemporanei: “L’essenzialità è un 
concetto vuoto, privo di senso e generico, impiegato.. per Giotto… per Moore, per gli 
astratto-concreti, per i protosardi”. La conclusione è netta: le “statuette erano deposte nei 
luoghi sacri, le empie sculture astratte sono invece perfettamente a posto nel giardino del 
palazzo Guggenheim sul Canal Grande”. Ancora, Cederna ribadisce la necessità di storia e 
civiltà, contro l’imperio della cultura d’avanguardia.    
 
25. A. MEZIO, I cinesi in Arcadia (“Gallerie”), ibid., p. 16. Mezio recensisce 
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l’esposizione di pittura cinese Ming e Ching (dal Quattro all’Ottocento) organizzata a 
Palazzo Brancaccio dall’Istituto per il Medio e l’Estremo Oriente (sulla mostra anche 1950, 
n. 22; per un’altra mostra d’arte organizzata dal medesimo Istituto, 1954, n. 17). Mezio 
reputa del tutto superficiale, epidermica la conoscenza dell’arte orientale sulla scorta dei 
manufatti transitati in Europa tra Otto e Novecento per mezzo di “letteratura di scarto”, 
prodotta da “fumatori di oppio”; per capire la cultura cinese “bisognerebbe avere delle 
chiavi, che noi non possediamo”. Si tratta di un’arte dalla forte matrice spirituale, concepita 
“per salire, di gradino in gradino, lungo la scala delle beatitudini celesti”. Se le opere si 
somigliano è perché “c’è tutta una precettistica, che fissa canoni precisi”: “qualcosa di 
simile era… nell’arte bizantina, col suo cifrario stilizzato e il suo carattere liturgico”. 
Questa arte “realizza il paradosso, veramente inconcepibile per l’arte occidentale, di fare 
entrare tutta l’eternità nello spazio di una miniatura”. Mezio conclude con alcune note 
cruciali per la lettura delle arti contemporanee operata dai collaboratori de “Il Mondo”: 
“quando una civiltà decade o si corrompe, quando un’arte, una letteratura o una poesia 
diventano l’esercizio di una casta chiusa…o uno standard universale, come nel periodo 
alessandrino, l’arte ha finito di parlare”. Ecco il senso dell’antiformalismo di molte delle 
prese di posizione in materia di arti visive sulle pagine d’arte del “Mondo”; ecco le ragioni 
dell’ostilità nei confronti del cosmopolitismo delle avanguardie; ecco il senso degli attacchi 
nei confronti del vecchio panpariginismo e del nuovo panamericanismo della cultura visiva 
(su temi d’arte orientale anche 1950, n. 44).         
 
26. R. MUSATTI, L'Ara inquieta, II, 18, 6 maggio 1950, p. 7. Musatti si occupa della 
questione dell’Ara Pacis di Augusto, della quale alla fine degli anni Trenta (cadeva il 
bimillenario della nascita dell’imperatore) e sulla scorta del desiderio fascista di “esaltare 
con la storia antica la politica contemporanea”, si era effettuata la ricostruzione. Tale 
ricostruzione era stata effettuata attraverso riproduzioni dei pezzi che i musei non avevano 
voluto concedere. L’intero progetto, che prevedeva anche una nuova collocazione del 
monumento (fra il Corso e via Ripetta) era stato affidato all’architetto Morpurgo, del quale 
era anche la “gabbia di cemento” nel quale l’Ara era stata inserita. La questione era tornata 
di moda alla fine degli anni Quaranta: il Comune pensava ad una nuova sistemazione e, tra 
speculazioni e fantasmi di nuovi sventramenti, Marcello Piacentini ipotizzava come nuova 
destinazione i “ruderi” del Mausoleo di Augusto (sul monumento anche 1951, n. 7).   
 
27. A. MEZIO, L'astrattista di turno (“Gallerie”), ibid., p. 16. Mezio recensisce la mostra 
dello scultore siciliano Franco Cannilla alla Galleria dello Zodiaco. Introduce la serie di 
note a margine delle opere di Cannilla con una disamina antropologica dei caratteri propri 
dei siciliani, che odiano il juste milieu e in arte “diventano sostenitori di tutti gli 
estremismi”. Cannilla aveva cercato uno stile al di fuori della Sicilia e a margine della 
figurazione, ma come “i Guttuso, i Franchina” aveva scoperto che “la Sicilia è la migliore 
delle isole sconosciute dopo di aver fatto il giro completo di tutta l’arte contemporanea”. 
Sicché nel primo Cannilla si leggono ancora le cifre, i segni dello studio dell’opera dei 
campioni della scultura del Novecento: Martini, Moore, Marino. Per Mezio, il passo 
decisivo lo scultore l’avrebbe fatto quando si sarebbe liberato della sudditanza nei 
confronti della scuola, dei maestri. “Nato a Caltagirone… Cannilla sogna una scultura 
realistica e umana, che per lui, siciliano e ceramicaro, non può essere che il barocchetto 
popolare dei vasi e dei santi di cartapesta”. Mezio propugna ancora un realismo ingenuo e 
lirico, figlio di una provincia da salvare dalle vecchie e nuove accademie e dai precetti 
visivi universalistici.         
 
28. P. GENTILE, Antologia del saper vedere, II, 19, 13 maggio 1950, p. 8. Gentile torna 
ad occuparsi di Roberto Salvini dopo l’articolo dell’estate precedente (1949, n. 36). Ne 
recensisce la Critica d’arte moderna (Firenze, L’arco, 1949), antologia della pura visibilità 
che riconferma Salvini, assieme a Ragghianti (“accanto al Salvini è doveroso ricordare il 
Ragghianti”, scrive Gentile), punto di riferimento critico e estetico per i collaboratori de “Il 
Mondo”; punto di riferimento contro le imperanti “futilità parigine” e contro un 
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“crocianismo di cattiva lega, che ha dato disinvolte e grossolane interpretazioni agli 
insegnamenti del Maestro”. E appunto il magistero crociano è determinante nella 
ricostruzione operata da Gentile: “l’indirizzo visibilista in un certo senso serviva da 
prefazione all’estetica dell’espressione, venuta poi con Benedetto Croce”. Seguono, in 
riferimento alla “deviazione verso il decorativismo” delle arti visive tra anni Quaranta e 
Cinquanta, approfondimenti sulla “connessione tra valori formali e illustrativi”, valori che 
sono “inseparabili”. Il testo di Gentile è calato nel decennio nel quale i fondamenti del 
visibilismo sarebbero crollati, e sarebbe nata la nuova critica d’arte. Dello stesso tenore, 
sulle pagine de “Il Mondo”, saranno le successive, frequenti, riflessioni su Berenson (per 
esempio, 1950, n. 35).  
 
29. A. MEZIO, La pittura e i teologi (“Gallerie”), ibid., p. 16. Pavel Tchelitchew 
esponeva alla Galleria romana dell’Obelisco. In una breve digressione, Mezio accenna al 
ricevimento in casa Pecci Blunt che aveva preceduto la mostra e ripercorre la storia della 
famiglia italoamericana a Roma: dai “ricevimenti in onore di Paul Valéry o di altri letterati 
francesi”, fino all’apertura della galleria della Cometa “di cui Corrado Cagli era stato per 
tanto tempo il deus ex machina”. E proprio alle ricerche di Corrado Cagli Mezio è 
associata la poetica di Tchelitchew; ricerche dove la pittura era traguardata “nel regno delle 
idee pure, della geometria e della matematica”. Cagli, chiosa Mezio, era ritornato 
dall’America “con la idea che la pittura deve mettersi in linea coi problemi posti nel mondo 
moderno dalle proposizioni di Einstein, dalla bomba atomica, e dalle ricerche della 
psicologia sperimentale”. Troppo intellettualismo per teorie “spesso seducenti e 
bellissime”, ma che figliano una pittura “quasi sempre stanca e avara”, non dissimile, per 
esempio, dagli esperimenti di Severini, che aveva tentato di associare alla pittura “il neo-
tomismo di Maritain”. Chiude Mezio: “come al solito, mancò a queste ricerche la fede”. 
Cioè l’ingenuità, la tensione emotiva, sempre soffocate dagli stilismi e 
dall’intellettualismo.       
 
30. A. MEZIO, I primitivi della domenica (“Gallerie”), II, 20, 20 maggio 1950, p. 16. 
Erano stati da poco ristampati i saggi di Wilhelm Uhde sui pittori popolari (Cinq maîtres 
primitifs, Paris, Daudy, 1949). Mezio rende alcuni dettagli della biografia di Uhde e scrive 
del grande e paradossale amore dei tedeschi per la cultura francese. A testimonianza del 
sostegno di Uhde nei confronti della pittura popolare, Mezio cita la mostra delle opere del 
Doganiere Rousseau del 1922, mostra inaugurata in una Parigi perplessa: “tutto il 
giornalismo di Parigi, e tutta la borghesia colta… si smascellarono dalle risa”. Senza Uhde, 
conclude Mezio, Rousseau sarebbe stato un isolato e “l’America non si sarebbe accorta… 
di avere in casa una pittura locale, originale, autoctona, una pittura che non doveva nulla né 
agli inglesi né agli aborigeni indiani”. Mezio chiude affermando il proprio amore per gli 
artisti popolari, amore da coltivare fin quando sarà possibile, fin quando “i critici alla Bing-
Bodmer ci avranno fatto la testa come un pallone”, e “sarà difficile per noi cogliere la 
bonomia poetica e provinciale di questi primitivi”. Mezio spinge ancora nella medesima 
direzione: il realismo e la poesia di quanti non sono passati per l’Accademia, di quanti non 
sono stati soffocati dalla tecnica: “i calzolai, gli orologiai, gli impiegati del Lotto e i 
pensionati”.  
 
31. (n. f.), “Biblioteca”, II, 21, 27 maggio 1950, p. 8. Recensione a Giovanni Poggi, La 
porta del paradiso di Lorenzo Ghiberti (edito a Firenze, Società dalla Fotografie Artistiche, 
1949). Lo scritto riporta la segnalazione leoventuriana di una “incoerenza stilistica” 
individuata nell’opera di Ghiberti. 
     
32. A. MEZIO, Arte sacra (“Gallerie”), ibid., p. 16. Recensendo la mostra francese d’arte 
sacra inaugurata a Palazzo Venezia, Mezio indaga il più ampio rapporto “tra l’arte e la 
religione”. In tempi di esasperazione ideologica, Mezio estende la questione anche a quanti 
si attaccano al “mito politico” comunista, e contrappongono “al codice delle congregazioni 
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religiose un codice di verità rivelate altrettanto rigido e consequenziale”. Con una 
operazione che ha palesi tangenze con gli scritti di Ragghianti degli anni Quaranta 
(Commenti di critica d’arte, Bari, Laterza, 1946) Mezio ritorna agli anni che avevano visto 
la separazione dell’“arte dalla fede”: “tutta la pittura dell’Ottocento, da Delacroix a 
Cézanne, ha sostituito la storia sacra e quella della Chiesa con la storia, la vita, gli 
avvenimenti, gli spettacoli, le feste e i miracoli della società borghese”. I pochi artisti che 
lavorano ancora “al servizio della Chiesa”, operano “fuori del tempo e della cultura”. Nel 
Tre e Quattrocento, infatti, la Chiesa offriva agli artisti anche una “visione del mondo”, il 
cristianesimo ed il cattolicesimo erano il “carattere fondamentale di tutta l’arte classica 
italiana”. Sincerità e fede che mossero gli artisti fino a quando nel catalogo dell’arte sacra 
“pescarono a buon mercato tutti i manieristi”, le accademie. Un punto, per Mezio, è 
centrale: non c’è arte religiosa senza “spirito religioso”. E allora, per Mezio, era forse la 
religione ad essersi separata dall’arte: “un Picasso e un Braque sono mille volte più 
vicini… all’arte del Due e Trecento, di quanto un militante dell’Azione Cattolica non possa 
dirsi vicino allo spirito religioso dei tempi che videro l’apparizione di San Francesco”. Di 
tema affine è anche l’articolo del 3 giugno (1950, n. 33).      
 
33. A. MEZIO, Il Domenicano moderno (“Gallerie”), II, 22, 3 giugno 1950, p. 16. Il 
testo di Mezio completa la recensione dell’esposizione d’arte sacra organizzata a Palazzo 
Venezia da Padre Régamey (“francese, domenicano e predicatore”), recensione pubblicata 
sul “Mondo” la settimana precedente (1950, n. 32). Mezio entra più profondamente nelle 
scelte visive di Régamey, del quale riporta l’intenzione non “di dar prova del solito 
cattolicesimo di manica larga, bensì di tenere la porta aperta per chiunque aspiri alla 
purezza”. Ciò diceva molto riguardo alla selezione degli artisti in mostra: si passa dal 
“musulmano Matisse” all’“astrattista Manessier”, passando per “il cattolico facinoroso 
Rouault” e per Chagall, che ci dà un “Vecchio Testamento tradotto in dialetto yddish”. 
Perciò Mezio conclude che ormai il Cristianesimo, “più che una religione operante, è un 
clima morale”. 
 
34. C. ANTONI, Il pensiero del '900, II, 23, 10 giugno 1950, p. 5. Il testo è una 
discussione generale di storia della filosofia, utile nella definizione dei fondamenti di 
cultura comuni agli autori del settimanale di Pannunzio. Ricostruendo la storia del pensiero 
in Europa a partire dalla crisi del positivismo, Antoni concede il primato alla filosofia 
crociana: “di tra l’imperversare di estetismi, attivismi, misticismi, Croce ha riaffermato… 
l’impero della ragione”. La distinzione del pensiero dalle altre attività dello spirito ha 
permesso la formulazione di “un’estetica dell’intuizione e della fantasia creatrice, libera da 
schematismi misticheggianti”. Umanesimo e libertà: capisaldi del pensiero dei 
collaboratori de “Il Mondo” anche in riferimento alle pagine culturali. Collaboratori de “Il 
Mondo” che proprio nei testi dei più ortodossi tra i crociani (a titolo esemplificativo, 
Ragghianti) individuavano gli appoggi teorici per i propri scritti.        
 
35. A. CEDERNA, Il maestro del silenzio, ibid., p. 9. Cederna recensisce il Piero della 
Francesca, o dell’arte non eloquente di Bernard Berenson (Firenze, Electa, 1950), 
prendendo le distanze dalle posizioni dell’autore, che sosteneva come le creazioni più 
soddisfacenti del’arte di ogni tempo fossero quelle che, “come in Piero o in Cézanne, 
rimangono ineloquenti, mute, senza urgenza di comunicare alcunché”. Cederna attacca la 
scarsa flessibilità dei precetti berensoniani: “il suo umanesimo è una torre d’avorio, la sua 
classicità è una classicità per difetto, un ripiegamento per stanchezza e rinuncia”. Ad 
ispirare le accuse di Cederna, il rifiuto di due punti alla base del pensiero berensoniano: il 
pregiudizio classico e la definizione di un canone che esclude e dequalifica l’arte etrusca, 
altomedievale e bizantina, “l’arte tedesca di ogni tempo e luogo”, Giovanni Pisano, 
Bernini, il Greco, Caravaggio, Goya, Delacroix assieme alla tradizione dell’Ottocento 
romantico e degli espressionismi. Ancora interessanti, esemplificativi dell’unità di pensiero 
dei collaboratori de “Il Mondo”, i riferimenti di Cederna al dibattito sulle arti visive 
contemporanee: non erano quelle utilizzate da Berenson, scrive Cederna, le armi migliori 
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per andare all’attacco del cripticismo delle avanguardie e del realismo sociale (“né si 
accorge che il suo mito della non eloquenza può solo dare incremento agli astratti sulla via 
del silenzio, e incoraggiare gli altri sulla via della retorica della non emozione e 
dell’impassibilità… dai manichini metafisici al “900” italiano, dallo stile Cremona al 
realismo socialista”).         
   
36. M. CANCOGNI, Tubetti lirici, ibid., p. 10. Nella prima parte dell’articolo, Cancogni 
torna con la memoria agli anni Trenta, agli ambienti fiorentini del Caffè delle Giubbe 
Rosse. Anni in cui i poeti, tra i quali Eugenio Montale e Alfonso Gatto, avevano 
cominciato a dipingere. Di Gatto, le cui opere avevano suscitato l’interesse di Ottone 
Rosai, alla fine degli anni Trenta era stata anche inaugurata una mostra alla Galleria 
dell’Annunziata a Milano; Montale, invece, per le sue pitture aveva trovato in Sebastiano 
Timpanaro un “agente commerciale” (su Montale anche 1960, n. 123; 1963, n. 127). 
Sempre fra le due guerre, anche Antonio Delfini aveva cominciato a dipingere, aiutato da 
Moses Levi. Cancogni imposta tale premessa per introdurre un argomento di attualità: alla 
Galleria fiorentina della Vigna Nuova era stata organizzata, per opera di Emanuele Cavalli, 
“la prima mostra ufficiale degli scrittori che dipingono”. Cancogni si sofferma sulle opere 
di Delfini e Montale, dell’“onorevole [Piero] Calamandrei” e di Silvio Micheli. E, ancora, 
su quelle di Orio Vergani, Zavattini e Pirandello.       
 
37. R. MUSATTI, La stazione progressiva (“Italia minore”), II, 24, 17 giugno 1950, p. 
7. Musatti si occupa della “cattiva architettura” di cui sono “provveditrici” le Ferrovie 
dello Stato. Ferrovie che, negli anni, avevano disseminato l’Italia di “migliaia di cubetti 
melanconici denominati case cantoniere”, oscillando tra “gli opposti limiti della 
depressione ingegneristica e del delirio pseudo-monumentale”. Unica eccezione alla 
ortodossia monumentale era la stazione di Firenze: scrive Musatti che il progetto di 
Michelucci, “eccellente complesso razionalista”, era stato portato a compimento 
nonostante i “parossismi d’ira” di Ugo Ojetti, oppostosi al progetto in nome di una “arte 
nazionale”. La battaglia ojettiana per gli archi e le colonne era stata fortunatamente persa 
anche a Roma, dove il progetto di Mazzoni per la stazione era stato bocciato, anche se in 
favore di un progetto ibrido, a metà tra “rimasticatura di partiti razionalistici” e “spunti di 
manierato espressionismo”. Ma certo era un primo passo contro la retorica nazionale e 
neoclassica di moda nell’Italia fascista e contro le sue propaggini nell’Italia repubblicana. 
Musatti tuttavia ribadisce la necessità di una architettura europea, di una “progressive 
architecture”. 
       
38. A. MEZIO, Venezia città dipinta, ibid., p. 16. L’articolo è il primo di una serie 
dedicata da Mezio alla Biennale di Venezia (1950, nn. 38-40, 60-62). Articolo controverso, 
carico di sospetto per il sistema delle arti che si stava internazionalizzando; articolo che 
svicola da un confronto diretto con le opere esposte e raccoglie le critiche più diffuse nei 
confronti della Biennale. Tra queste, c’è la preminenza attribuita da Pallucchini in sede di 
ordinamento alla saletta dei “fauves” (collocata proprio all’ingresso del padiglione Italia) e 
a quella dei quattro pittori cubisti del “periodo eroico” (Braque, Picasso, Léger, Gris): sale 
che finivano per oscurare le opere degli espositori italiani e, in particolare, i futuristi, la cui 
retrospettiva aveva finito per perdere visibilità. Sulla questione del futurismo, Mezio 
riprende la polemica, cruciale per i collaboratori delle pagine culturali de “Il Mondo”, 
contro l’antistoricismo delle avanguardie. Mezio salva alcune opere di Soffici e Carrà (il 
giudizio sembra condizionato dagli esiti della loro pittura tra gli anni del ritorno all’ordine 
ed il primo dopoguerra) ma stronca il ribellismo di un movimento, il futurismo, “romantico 
e provinciale”, “assai povero di contenuto pittorico”. Brevi note, al termine delle quali 
Mezio preferisce dimenticare le opere esposte e analizzare l’impatto della manifestazione 
sul paesaggio umano e culturale veneziano: “i veneziani commentano non senza rimpianto 
la scomparsa di un tono, di uno spirito e di un color locale”, soffocati 
dall’internazionalismo dell’arte e delle esposizioni del Novecento. Paga un prezzo salato la 
Venezia dei “lettori del Gazzettino”, la Venezia di Longhi e Guardi, per ritrovare la quale 
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“bisogna risalire verso certe piazzette e certi vicoli d’acqua”, ed “è impossibile visitare 
senza tristezza la saletta che la Biennale ha voluto dedicare quest’anno alla memoria di 
Favretto”. La Biennale ha invaso Venezia e ne ha mutato l’aspetto: “quest’anno Venezia è 
una città fauve e post-impressionista come la sua Biennale”. 
 
39. A. MEZIO, I messicani avanzano (“Posta di Venezia”), II, 25, 24 giugno 1950, p. 
16. Nel secondo contributo sulla Biennale veneziana, Mezio riserva un omaggio al 
Padiglione dei messicani, “che esponevano per la prima volta in Europa”. L’impatto era 
stato forte per i visitatori italiani, una rivelazione: “prima di queste Biennali, non c’erano 
che due paginette di Cecchi, scritte nel 1930”. Accanto a queste, solo aneddoti e “storielle”, 
leggende che avevano preso il posto dei quadri; leggende rispetto alle quali, inoltre, “il 
comunismo ha giocato parecchio”. Mezio confronta il Padiglione del Messico con la sala 
degli astrattisti Kandinsky, Arp, Zadkine, Laurens: “di qua c’è la pittura non figurativa 
fatta di circoli, di rombi, di linee, di segmenti colorati”; dall’altra parte, invece, “una pittura 
urlante e didattica, piena di fatti, terribilmente polemica, ma spesso anche poetica e 
commovente”. È il concetto chiave per comprendere il realismo difeso sulle colonne de “Il 
Mondo”. Arte urlante che è straordinaria quando “la fede è attiva”, svilita quando “questa 
fede comincia a venarsi di scetticismo o diventa un calcolo accademico”. Sicché è ancora 
l’accademia, è lo stilismo il nemico che Mezio individua per le arti visive; in tutta 
probabilità, dietro alla presa di posizione c’è la polemica originata tra anni Quaranta e 
Cinquanta attorno ai nodi del neocubismo, del realismo sociale e del suo rapporto col 
comunismo. I rischi per la cultura messicana sono, ancora, le intromissioni delle ideologie: 
da un lato c’erano i comunisti, dall’altro gli americani, che avevano capito “tutto il partito 
che si poteva trarre dall’esistenza di una pittura locale” che colmasse la lacuna della 
“distruzione delle tribù indiane del nord”. Trovare un’archeologia propria era fondamentale 
per gli americani, per “la liberazione di un complesso di inferiorità nei riguardi 
dell’Europa”. Ancora, dopo la difesa del paesaggio umano e culturale di Venezia dalla 
diffusione degli standard universali dell’arte contemporanea (1950, n. 38), Mezio e “Il 
Mondo” si schierano in difesa della libertà dell’arte e delle culture minacciate 
dall’aggressività delle ideologie e della politica.                 
 
40. A. MEZIO, I Futuristi al Museo (“Posta di Venezia”), II, 26, 1 luglio 1950, p. 7. 
Terzo reportage dalla Biennale di Venezia: stavolta l’obiettivo è puntato sulla sala dei 
futuristi. Mezio approfondisce gli attacchi indirizzati all’avanguardia nell’articolo del 17 
giugno (1950, n. 38; sulla mostra anche 1950, n. 39). “Essere a qualunque costo moderni e 
rivoluzionari fu per i futuristi una tentazione più forte di lasciarsi alle spalle qualcosa di 
duraturo”, scrive Mezio. Avanguardia fatta di “programmi” e di manifesti, che “non 
servono a nulla se non sono seguiti dalle opere”: “la mentalità pubblicitaria di Marinetti era 
impagabile”. La chiave, ancora, è comprendere quali fonti visive informassero l’arte 
futurista, e Mezio oppone una netta distinzione tra questa ed il cubismo: “mentre i cubisti 
partivano da Cézanne, e camminavano sul terreno solido della pittura, i futuristi non 
avevano alle loro spalle che il divisionismo provinciale di Previati e di Pellizza da Volpedo 
e il misticismo di Segantini”. Dietro al problema di quale Novecento, c’è sempre quello di 
quale Ottocento. Di più, centrale è il rapporto con la storia. Mezio scrive che “Boccioni 
trattava Michelangelo come una carogna… ma quando poi doveva disegnare il ritratto della 
madre… non faceva che rispolverare una specie di michelangiolismo di maniera”. Mezio, 
che denuncia l’assenza in mostra dei disegni e appunti di Sant’Elia e della collezione della 
rivista “Lacerba”, indaga in particolare le opere di Severini, Soffici e Carrà. Di Soffici, in 
particolare, Mezio scrive righe straordinarie, ampliando il discorso alla rivoluzione operata 
da “Cézanne in Toscana”, rivoluzione che arriva “alle copertine dell’editore Vallecchi alla 
sigla editoriale della Voce, disegnata nel più puro stile cézanniano, da Strapaese fino a 
Rosai”. Condensata in un periodo, la continuità tra Ottocento costruttivo-primitivo-
sintetico e Novecento, tra provincia italiana e Strapaese: linee di discendenza centrali, nelle 
pagine d’arte de “Il Mondo”. Loro malgrado, conclude Mezio, “i futuristi entrano… nella 




41. A. CEDERNA, L'isola e il tesoro, II, 27, 8 luglio 1950, pp. 5-6. Cederna si occupa 
dei problemi di tutela dei beni culturali in Sicilia. Quattro erano le Soprintendenze 
interessate: “tre alle Antichità (Palermo, Agrigento, Siracusa), due ai monumenti (Palermo, 
Catania), uno alle Gallerie (Palermo)”. Molti, in tutta la Regione, i problemi da risolvere, 
acuiti “dall’enormità del materiale, dalla scarsezza dei fondi, dalla sorprendente 
inadeguatezza delle attrezzature tecniche, dalla insufficienza cronica dei trasporti”. 
Considerazioni inserite nel più ampio quadro delle responsabilità dello Stato e della 
questione del Meridione che, tra politica e cultura, sarebbe sempre stata più volte messa sul 
tavolo dagli autori de “Il Mondo”.  
   
42. G. COMISSO, L'epoca inquietante, ibid., p. 6. Comisso, già dagli anni Trenta 
collaboratore delle riviste di Pannunzio, fa parte del gruppo storico de “Il Mondo”. Per il 
settimanale ha scritto lungo l’intera stagione della direzione di Pannunzio. Nel presente 
articolo, interviene con una riflessione dal forte sapore nostalgico e antimodernista, 
vagheggiando una realtà provinciale e vernacola “lontano dalla civiltà attuale”: “viviamo in 
un’epoca inquietante”, carica di angoscia, epoca che “non permette più… di oziare in 
beatitudine tra amici saggi e divertenti”. Chiudono il testo i ricordi di uomini e artisti che 
hanno rifiutato la disumanità dell’epoca e hanno scelto il silenzio e l’isolamento, “come 
l’ostrica vuole la sua conchiglia”: Arturo Martini e Filippo de Pisis. Il testo fornisce una 
preziosa sponda letteraria per le battaglie di retroguardia del settimanale, ostile alle coeve 
derive irrazionalistiche della cultura.      
   
43. A. MEZIO, Le suore Orsoline e l'estetica (“Gallerie”), ibid., p. 16. Mezio si occupa 
della mostra delle allieve della Scuola d’arte Zileri presso la Galleria d’Arte Moderna di 
Roma. “La prima impressione di questa mostra è di nausea”, scrive Mezio. Nausea perché 
alle ragazze era stata assegnata la copia di opere di Klee, Mondrian, Morandi: “cose che 
non hanno mai visto prima d’oggi, e di cui ignorano il significato, la storia, tutto”. Le opere 
in mostra avevano scandalizzato anche “due o tre monsignori”, e “al Vicariato non si 
vedono che musi lunghi”. Dopo una lunga disamina delle ragioni del rifiuto della 
contemporaneità da parte del mondo cattolico, Mezio conclude che la Chiesa non aveva 
capito che “in fondo la pittura tonale e l’astrattismo servono a queste suore per arricchire il 
vecchio repertorio dell’arte decorativa”, e che svuotate di storia e significato non erano che 
“puri e semplici elementi decorativi”, come “la vecchia foglia di platano”: “un’accademia 
vale l’altra”.      
 
44. A. MEZIO, L'ultimo divano orientale (“Gallerie”), II, 29, 22 luglio 1950, p. 16. 
Dopo l’articolo del 29 aprile (1950, n. 25), Mezio ritorna sulla questione dell’arte orientale 
e recensisce la mostra di pittori giapponesi a Palazzo Brancaccio. Ripercorre i momenti 
salienti del “giapponismo dell’Ottocento”: dal ritratto di Zola di Manet all’“orientalismo 
letterario” di Delacroix, fino alle contraddizioni dannunziane tra amore per le cineserie e 
“passione per i motti latini”. L’arte orientale era entrata in Occidente svilita a cifra 
decorativa: “americanizzatasi nella industria, nella scuola, nella vita”. La chiusa è di 
grande efficacia: “Il Giappone leggendario dei samurai e degli uomini letterari, il Giappone 
poetico di Korin e di Utamaro, non esiste più”; allora “è inutile l’Istituto per l’Estremo 
Oriente e la sua mostra”, perché “l’ultimo divano orientale si trova nelle case di 
tolleranza”. Aldilà delle intenzioni e dell’orizzonte dei problemi impostati da Mezio, è 
significativo ricordare che proprio negli anni del secondo dopoguerra la cultura orientale 
era entrata di nuovo e con forza nell’ambito delle arti d’Occidente, influenzando le ricerche 
visive del “segno” e del “gesto”.           
 
45. R. MUSATTI, Metamorfosi fiorentina, II, 30, 29 luglio 1950, p. 4. Musatti indaga 
sulla delibera del Consiglio superiore dei Lavori Pubblici che, per il Ponte fiorentino di 
Santa Trinita, aveva da poco prescritto “che la nuova struttura sia non più in pietra, ma in 
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cemento, da rivestirsi poi con materiale lapideo”. La scelta era, cioè, tra “sincerità 
strutturale” e fedeltà “esteriore”. Il nodo del problema, rileva Musatti, è che la scelta del 
cemento era derivata da “calcoli ingegnereschi affrettati, se non addirittura erronei”. 
Superficialità che avrebbe potuto portare ad un “posticcio in stile degno di Cinecittà”. In 
chiusura, Musatti segnala altri due problemi architettonici e urbanistici a Firenze: la 
“piazzetta necessaria” davanti alla Torre dei Ramaglianti, piazzetta che stava “per essere 
inghiottita dalle ricostruzioni”; alcune torri in via Por Santa Maria che “hanno cominciato 
prodigiosamente a crescere”. La metamorfosi di Firenze, “brutalmente iniziata dalle mine 
tedesche”, continuava “burocraticamente e ingegnosamente”.     
 
46. A. MEZIO, Ogni figura un fatto (“Gallerie”), ibid., p. 16. “Nino Caffè è un’eccezione 
al conformismo dell’arte astratta […] I titoli corrispondono ai quadri. Ogni figura è un 
fatto”: l’apertura di Mezio dà conto ancora una volta dei gusti del gruppo de “Il Mondo”. 
Del pittore era stata aperta all’inizio di luglio una mostra alla Galleria romana 
dell’Obelisco. La pittura di Caffè “ricorda quella dei Bamboccianti del Seicento”, ed apre 
ad una questione, quella dell’arte dei primitivi e dell’antiaccademismo, dirimente per 
Mezio: “tra l’Accademia popolare, con l’accento della volgarità popolare, e quella dei 
pittori aulici”, era “preferibile la volgarità”. Certo, in Caffè c’è anche una cultura 
aggiornata sulla Roma “avvolta nei fumi del misticismo della malavita” di Scipione, sui 
“raccontini fantastici di Usellini” e su “certe abbreviazioni di scrittura” di Amerigo Bartoli. 
Tuttavia, Caffè riusciva ad aggirare il problema degli stili e a “mettere in piedi un piccolo 
mondo antico, autonomo e pieno di brio”, che dava “l’impressione di nascere sul vero, 
sulla realtà”. Un’arte che non ha nemmeno il difetto di certo primitivismo, vale a dire 
quello di “simulare una stupidità inesistente”. Chiudono, tra critica d’arte, letteratura 
(rappresentati “sono i parroci di Nicola Lisi e di Marino Moretti”) e satira nei confronti del 
mondo cattolico, alcune note sui soggetti dei quadri esposti. 
  
47. A. MEZIO, Astrattismo+Comunismo (“Gallerie”), II, 31, 5 agosto 1950, p. 16. 
Mezio, nato a Solarino, recensisce la mostra degli artisti siciliani residenti a Roma, mostra 
ospitata sulla terrazza del ristorante La Magnolia e inaugurata dall’onorevole Giorgio La 
Malfa. Sulla scorta del punto di vista filorealista dei collaboratori de “Il Mondo”, è tiepido 
il giudizio di Mezio sulle opere in esposizione. La mostra “è quanto di più brutto si possa 
immaginare”; tuttavia, “si stacca di tanto in tanto qualche immagine” capace di lasciare il 
segno: alcuni paesaggi parigini di D’Angelo, una natura morta di Trombadori, le “donne a 
forma di chiave inglese” di Cannilla, alcune opere di Scordia. Sui venti espositori, “gli 
astrattisti non soltanto sono la maggioranza, ma quelli che danno il tono alla mostra”; 
tuttavia anche i figurativi hanno “i loro problemi e le loro complicazioni”: “un Mazzullo o 
un Greco non sono meno strani di un Consagra, astrattista allo stato puro, o di un 
Franchina, astrattista ma figurativo”. Mezio rivela qualche difficoltà ad adattare il proprio 
lessico visivo agli sviluppi della pittura e (soprattutto) della scultura tra anni Quaranta e 
Cinquanta, sicché il discorso scivola presto su questioni politiche, o lascia spazio ad analisi 
oscillanti tra antropologia e storia sociale dell’arte: “non fa meraviglia che la maggior parte 
dei partecipanti a questa mostra siano in politica comunisti”. Comunismo e astrattismo 
nascono nei siciliani da un “bisogno di liberazione”, sicché il rifiuto della figurazione 
potrebbe rappresentare per essi “qualcosa di più serio che altrove”. Le stesse “simpatie 
rivoluzionarie” degli intellettuali siciliani sono “un fenomeno di origine tutt’altro che 
estremista”: “è un fenomeno che va capito in relazione alla storia, alle condizioni e alle 
tradizioni politiche dell’isola”. Al comunismo non piacevano l’astrazione e le 
“manifestazioni piccolo-borghesi”, sicché i siciliani erano chiamati ad un scelta: 
“l’obbedienza al partito” o “la fedeltà al demone interiore”.                
 
48. (n. f.), Seni astratti (“Archivio”), II, 32, 12 agosto 1950, p. 4. Nell’ambito dello 
scontro del gruppo de “Il Mondo” con il Partito Comunista, rientrano anche le polemiche 
su questioni culturali. Nel presente scritto, è ripresa in chiave polemica una recensione 
(ciecamente fedele ai dogmi del “realismo socialista”) comparsa in “Vie Nuove”  a 
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proposito delle opere di Zadkine, Laurens e Arp alla Biennale di Venezia. 
 
49. A. MEZIO, Il Museo di Venturi, ibid., p. 16. Mezio recensisce Come si comprende la 
pittura: da Giotto a Chagall (Roma, Capriotti, 1950), di Lionello Venturi. Volume “senza 
note, senza riferimenti bibliografici”, libero da inutile erudizione; volume nel quale 
“l’uomo di mondo e la curiosità del professore” danno corpo a “itinerari pratici, vangeli 
laici, nel senso in cui erano pratici e evangelici i saggi di Ruskin”. Di Venturi sono 
ricordati i volumi cruciali editi tra anni Venti e Quaranta: dal Gusto dei primitivi, nel quale 
“c’era già la formula di tutto il primitivismo di oggi, da Modigliani alla collezione Gualino, 
cioè di un gusto vero e dello snobismo che lo falsava” (arte dei “semplici” al netto di 
erudizione ed intellettualismo è ancora la ricetta di figurazione diffusa attraverso le colonne 
de “Il Mondo”); La Pittura contemporanea (Milano, Hoepli, 1945 ca.), libro al cui interno 
“si possono leggere in trasparenza” le attività espositive del Moma di New York. Nel 
Come si comprende la pittura, chiosa Mezio, la parte più curiosa è “quella specie di umiltà 
spirituale che permette al critico di raccontare la storia dell’arte come una cronaca devota”, 
e di individuare “i cinquanta capolavori rappresentativi del suo Museo ideale” tra 
Medioevo e età contemporanea. Di Venturi, collaboratore de “Il Mondo” prima della 
stagione de “L’Espresso”, Mezio e il gruppo Pannunzio avrebbero guardato con qualche 
sospetto lo “snobismo”, l’intellettualismo del professore dei “Commentari”, oltreché i testi 
del critico militante in difesa dell’astrattismo di qua e di là dell’Atlantico (sulla Pittura 
contemporanea di Venturi, 1950, n. 51).         
 
50. A. MEZIO, I pupi nel carretto (“Gallerie”), II, 33, 19 agosto 1950, p. 16. L’articolo 
ha il peso ed il valore di un manifesto delle idee della redazione de “Il Mondo” in materia 
di arti visive. Mezio torna sul problema dell’arte primitiva, dell’arte popolare siciliana, nel 
tentativo di individuare una linea di realismo, di attenzione per le realtà dei più umili al di 
fuori degli schemi e dell’ideologia dello zdanovismo, dell’equazione arte popolare-arte 
comunista. A suggerire a Mezio la scrittura del presente articolo, la visione di un 
cortometraggio di Aldo Franchi sui carretti siciliani proiettato al Festival del cinema di 
Venezia. La citazione del Museo Pitré di Palermo anticipa l’analisi del fenomeno dell’arte 
popolare siciliana, vincolata con tenacia al mestiere, all’artigianato, alle culture vernacole 
sopravvissute nell’“epoca della nafta”: “la pittura metafisica e quella dei manichini furono 
anticipate da questi carpentieri siciliani”, i quali, artigiani e uomini di grande spiritualità, 
ragionavano su una “gerarchia di temi che l’Estetica non avrebbe [loro] perdonato”. Arte 
del popolo che rifiutava tanto il “populismo dei falsi verghiani” quanto il marxismo. Mezio 
indugia inoltre su un’altra “curiosità dell’arte popolare siciliana”, i “foglietti di carta velina 
adoperati per l’imballaggio delle arance”. Infine, un altro strale scagliato contro 
l’insincerità dell’accademismo: “l’industria dei carretti lavora ancora abbastanza bene, 
ma… dall’epica è caduta nelle mollezze dell’Arcadia”. Ad imporsi, ormai, in tutto il Paese, 
era “l’autocarro”, la modernità, l’omologazione.          
 
51. A. MEZIO, Il critico e gli aborigeni (“Gallerie”), II, 34, 26 agosto 1950, p. 16. 
Mezio torna sulla Pittura contemporanea di Venturi dopo i brevi accenni inseriti nello 
scritto del 12 agosto (1950, n. 49) e, a testimonianza dell’impatto venturiano sulla cultura 
visiva americana,  suggerisce l’utilità di un confronto tra il testo citato e il Painting and 
sculpture in the Museum of modern art di Alfred Hamilton Barr (New York, 1948). Il 
critico de “Il Mondo” indaga, in particolare, l’importanza di Venturi per la storia della 
cultura degli Stati Uniti e ne accomuna l’impatto a quello – riferito ad altri ambiti – avuto 
da grandi fuoriusciti italiani tra le due guerre: Toscanini, Salvemini (quest’ultimo, assieme 
a Croce, ispiratore della linea politica e culturale de “Il Mondo”). Venturi aveva portato 
“metodo” e “ricerca” in un’America “in arretrato”, terreno “liberale all’eccesso ma 
culturalmente disarmato”, i cui migliori rappresentanti – Berenson su tutti – si erano 
formati “nell’ambiente della cultura europea”. L’influenza di Venturi, chiosa Mezio, 
“discutibile o meno quanto ai risultati pratici”, era stata un “fatto”. Emerge, ancora, il 
sospetto degli autori de “Il Mondo” per il posizionamento (snobistico e indulgente nei 
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confronti dell’astrazione) di Venturi nel dibattito figurativo contemporaneo. In accordo con 
i documenti degli intellettuali antitotalitari (a titolo esemplificativo, “Europa, cultura, 
libertà” del 1948), Mezio riafferma la centralità della civiltà europea contro la minaccia 
imperialistica di una America parvenue della cultura.             
 
52. R. MUSATTI, Il sonno di Pompei, II, 35, 2 settembre 1950, p. 6. Tra archeologia e 
costume, Musatti fa il punto sulla situazione del turismo a Pompei: “due o trecentomila 
visitatori all’anno”, tuttavia la “profonda suggestione ” che provocava la visita della “città 
morta” si era “andata attenuando di molto”. “Pompei è troppo scomoda per chi è ormai 
abituato al turismo confortevole e meccanizzato”. Allo stesso tempo, denuncia Musatti, a 
causa della mancanza di fondi “gli scavi sono fermi”, e “i lavori di restauro e di 
manutenzione si trascinano a ritmo ridotto”: la questione era grave, perché “due quinti 
dell’area della città restano ancora sepolti”. Arrestare i lavori di scavo a Pompei, conclude 
Musatti, che sul problema richiama l’attenzione delle autorità, “equivale a condannare 
Pompei ad una seconda morte”.    
 
53. A. MEZIO, Il decamerone di Chagall, ibid., p. 16. Mezio dedica spazio all’iniziativa 
della rivista “Verve”, che in uno degli ultimi fascicoli (Contes de Boccace, VI, 24, 1950) 
aveva pubblicato ventisei illustrazioni di Chagall ispirate ad altrettante novelle del 
Decameron (su Chagall illustratore, anche 1952, n. 73). Fonte esplicita per il lavoro 
dell’artista, un manoscritto francese del Decameron “esistente alla Biblioteca dell’Arsenale 
a Parigi”, manoscritto “istoriato da un ignoto miniaturista fiammingo o fiammingante del 
primo Quattrocento”. Nelle illustrazioni di Chagall, emerge la “sua maniera di poeta lunare 
e falotico”; nel complesso, si respira la distanza tra il “fantastico e letterario Chagall” ed il 
“pratico ben vivere” ed il “franco realismo” del Decameron. Sicché Mezio può concludere 
che più che Boccaccio, sarebbe il Tasso il poeta di Chagall: la Gerusalemme liberata 
mostrerebbe tutte le somiglianze tra “il poeta cristiano e il pittore ebreo”, “sul tema di 
Gerusalemme e dell’esilio”. L’esilio che Tasso aveva scontato “davanti all’Inquisizione” e 
Chagall “davanti al razzismo, nel pieno delle guerre ideologiche”. Ancora, nella pagina 
d’arte del “Mondo”, la questione della libertà della cultura rispetto ai condizionamenti 
della politica, oltreché un rimando al tema dell’“arte degenerata” (a proposito, 1949, n. 46).      
 
54. A. MEZIO, Domenicani e Gesuiti (“Gallerie”), II, 37, 16 settembre 1950, p. 16. 
Sotto la presidenza di Felice Carena, si era tenuto a Roma il primo congresso 
internazionale degli artisti cattolici. Tra gli italiani che vi avevano preso parte, oltre allo 
stesso Carena, Francesco Messina e Luigi Montanarini (sulla relazione tenuta in 
quest’occasione da Montanarini, 1950, n. 56). Il congresso si era concluso con una visita a 
Castelgandolfo, dove “il Papa rinnovò ai presenti la condanna dell’arte diabolica o 
deformata (i razzisti dicevano degenerata)”. Mezio si ricollega alla questione libertà della 
cultura (già nell’articolo della settimana precedente, 1950, n. 53) e, con un breve accenno, 
ritorna sulla mostra d’arte sacra a Palazzo Venezia (1950, nn. 32-33); prende infine 
posizione contro gli interventi della gerarchia ecclesiastica nella sfera delle arti visive. 
L’attacco era indirizzato alla componente più antimodernista della Chiesa, vale a dire ai 
gesuiti, per i quali arte religiosa significava nulla più che “arte di soggetto religioso”. 
Mezio si occupa, inoltre, delle polemiche tra i gesuiti e i settori più intelligenti del mondo 
cattolico, settori che “accettano il cubismo, l’espressionismo, l’astrattismo”; Mezio allude 
in particolare ai domenicani francesi, che avevano affidato la decorazione della “cappella 
delle Suore di S. Caterina a Vence” ad “artisti d’avanguardia” (a titolo esemplificativo, 
Matisse, Rouault, Braque, Chagall). Domenicani per i quali Mezio parteggiava e che, 
tuttavia, erano accusati dai gesuiti di “portare la rivoluzione nel campo della liturgia”, e 
pertanto non avevano avuto rappresentanti al congresso di Roma. A prevalere, insomma, a 
fare “ortodossia” era l’arte “fredda, barocca, ornamentale” promossa dai gesuiti. 
Continuava, per gli autori de “Il Mondo”, la battaglia per emancipare l’arte e la cultura dai 




55. A. MEZIO, I maestri in omnibus (“Gallerie”), II, 38, 23 settembre 1950, p. 16. 
Mezio indugia sulla serie delle Collection des maîtres (Les éditions Braun, Paris), 
“monografie tascabili” che, in ambito italiano, Mezio paragona da un lato alla serie di 
“Valori Plastici” sui “movimenti più significativi del [primo] dopoguerra”, dall’altro alle 
pubblicazioni Scheiwiller. “Quando vi saranno il Doganiere, e quei quattro o cinque artisti 
stranieri (Ensor, Modigliani, Chagall, Grosz e Moore) considerati dai francesi fenomeni 
marginali”, chiosa Mezio, il panorama potrà dirsi completo. Affermazione che appalesa i 
gusti visivi della redazione de “Il Mondo” e ne individua la genealogia critica e culturale 
(la cultura di fronda tra anni Venti e Trenta per Ensor e Grosz, Venturi per Modigliani e 
Chagall, Ragghianti per Moore). Più in là, Mezio entra nello specifico degli artisti entrati 
nel canone dei classici delle edizioni Braun: contesta la scelta di inserire Gromaire, “pittore 
di secondaria importanza, formatosi sulla scia del cubismo”, e l’esclusione di Dufy, De 
Chirico e Morandi; difende l’arte moderna italiana, cui era stato dato poco spazio; stronca 
la decisione di dedicare una monografia alla “scultura francese d’oggi”, giacché “essa non 
esiste più” (dopo Bourdelle, Despiau e Maillol, “il solo scultore che abbia detto una parola 
nuova è l’inglese Moore”); difende, se mai ce ne fosse stato bisogno, Corot, Courbet e 
Cézanne, e prende le distanze dall’impressionismo che “deve la sua fortuna al fatto di 
essere maturato in un ambiente intellettuale, e in una città come Parigi… centro mondiale 
per l’arte”.         
 
56. A. MEZIO, La tuta di Picasso (“Gallerie”), II, 39, 30 settembre 1950, p. 16. Mezio 
torna sul congresso romano degli artisti cattolici (per la prima analisi, 1950, n. 54) e, in 
particolare, sulla relazione di Montanarini in merito all’“artista di oggi”, ai suoi “rapporti 
con la società” e ai suoi “tre tipi di committenti” (“il collezionista privato, lo Stato e la 
Chiesa”). Ancora dirimente, nell’ambito delle battaglie culturali dei collaboratori de “Il 
Mondo”, la questione della libertà della cultura rispetto ai condizionamenti ideologici, in 
piena adesione alle posizioni espresse da Ragghianti nei Commenti di critica d’arte (Bari, 
Laterza, 1946). Mezio procede con una analisi del ruolo dell’artista tra Otto e Novecento: 
dalla “creatura d’eccezione idoleggiata dai romantici” a “gregario senza convinzione”, 
“lavoratore al servizio di un’opera di interesse collettivo” nel contesto dei regimi totalitari. 
In difesa di un’arte morale, il critico attacca la persistenza di miti ottocenteschi, da bohème, 
anacronistici in artisti che ormai avevano ottenuto pieno riconoscimento sociale: “oggi non 
ci sono che i borghesi a portare la camicia fuori dai pantaloni”, “figli di papà che possono 
permettersi il lusso di fare romanticamente la fame”, e “i caffè esistenzialisti sono fatti per 
loro”. Figli di papà o artisti “dilettanti”, “rivoluzionari fasulli” che ignorano che Picasso 
aveva scelto di indossare una tuta “per confondersi con i meccanici, i muratori, gli 
imbianchini”, o semplicemente “per sentirsi il più comodamente possibile quando 
dipingeva”.           
 
57. R. MUSATTI, Squallidi fiumi, II, 40, 7 ottobre 1950, p. 3. A distanza di quasi un 
anno dal primo intervento su questioni di urbanistica a Roma (1949, n. 49), Musatti mette 
la lente sulla “distruzione dei Borghi”. All’Esposizione d’arte sacra allestita in occasione 
dell’Anno Santo in uno dei propilei di via della Conciliazione, una sala era stata dedicata 
alla documentazione della sistemazione dei Borghi e del “complessivo progetto Piacentini-
Spaccarelli”, progetto che prevedeva di “dare alla via della Conciliazione un degno 
accesso”. Ciò, rileva Musatti, avrebbe portato alla realizzazione di “due specie di terrazze 
pensili” di fronte alla Mole Adriana e al raccorciamento di Ponte Sant’Angelo. I lavori 
avrebbero comportato lo “sconvolgimento del paesaggio fluviale di Roma”, in anni in cui 
in altri Paesi non si era mai messo in discussione che “i fiumi sono elemento fondamentale 
ed intrinseco” del tessuto urbanistico: in Inghilterra, ricorda Musatti, “è di ieri la proposta 
di trasformare in intangibile Parco nazionale tutta la zona bagnata dal medio corso del 
Tamigi”.     
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58. A. MEZIO, Arrivi e partenze (“Gallerie”), ibid., p. 16. Mezio mette la lente sulla 
nuova stazione ferroviaria di Roma e su una parte della sua decorazione, vale a dire 
“pannelli destinati all’interno dell’edificio”. Gli architetti, in chiave “razionale e 
cartesiana”, avevano rinunciato “definitivamente all’idea di coprire con una gigantesca 
fascia decorativa” il frontone. Mezio ragiona in seguito sulla storia architettonica di Roma: 
“l’unico tipo di architettura che risponda alle esigenze locali rimane il barocco”; gli esempi 
di architettura neoclassica nella capitale “si contano sulla punta delle dita e sono tra gli 
edifici più disprezzati”. I romani, continua, estendendo l’invettiva anche alle accademie di 
età contemporanea, “sono i migliori muratori del mondo”, ma “purtroppo la loro tradizione 
si è rifugiata ormai tra i capomastri di campagna”, e “pietre e calcina” hanno ceduto il 
passo alla “moda del cemento armato e quella dei cartocci, trionfante col liberty”. La nuova 
stazione “è bella”, conclude Mezio, tuttavia inquinata da “uno di quei giganteschi, pesanti e 
inutili fabbricati coperti di falsi marmi” che rimandano al “compromesso bastardo” antico-
moderno che “furoreggiò in Germania al tempo di Hitler e in Italia con i progetti 
dell’architetto Piacentini”. Neoclassicismo e stilismo liberty, prevedibili bersagli 
dell’antiaccademismo delle pagine d’arte de “Il Mondo”.   
 
59. A. CEDERNA, L'antico e i moderni, II, 41, 14 ottobre 1950, p. 9. Cederna recensisce 
Storicità dell’arte classica di Ranuccio Bianchi Bandinelli (Firenze, Electa, 1950), 
edizione accresciuta del volume pubblicato nel 1943. Il volume, fondamentale per gli studi 
di storia dell’arte antica, consta di undici saggi; l’autore, di fronte a studi stagnanti tra 
erudizione e filologia, aveva scelto una terza via tra “il pericolo dell’isolamento sidereo 
dell’opera d’arte” e “quello opposto di un nuovo determinismo”: proponeva cioè una 
valutazione storico-estetica dell’opera e dell’artista, “una storiografia integrata e 
dialettica”, per via della quale – con “sospetto di marxismo”, scrive Cederna - l’opera 
poteva essere collocata nel “dinamismo della storia”. Bandinelli, insomma, scartava dalla 
maggioranza degli studi d’arte antica, che avevano scelto la via della “precettistica del 
peggiore accademismo”, la “retorica antiquaria”; che, “spinti da una suggestione 
decadente, da un desiderio assurdo di evasione dal presente”, avevano cavalcato il 
“persistente mito neoclassico” di un’arte “fuori del tempo e dello spazio”. A cavallo dei 
decenni, tra il gruppo de “Il Mondo” e Bianchi Bandinelli non sarebbero mancate occasioni 
di polemica, soprattutto in merito alla militanza di Bandinelli nel Partito Comunista. Al di 
fuori delle colonne del settimanale, della polemica danno conto anche alcune pagine del 
Diario di un borghese e altri scritti, la cui prima edizione è del 1948 (Milano, Mondadori).         
       
60. A. MEZIO, Il mago di Ostenda (“Posta da Venezia”), ibid., p. 16. Terzultimo 
articolo di Mezio sulla Biennale di Venezia. Ancora una volta, sulle pagine de “Il Mondo”, 
è celebrata l’arte di James Ensor (sull’artista anche 1950, nn. 20, 55): ad essere prese in 
esame, in questo testo, le venticinque opere dell’artista raccolte nel Padiglione belga. 
Mezio ragiona ancora sulla poetica e sull’“attività demoniaca” di un artista che “anticipò 
tutte le correnti della pittura contemporanea, ma dopo essersi fatto anticipare da tutte 
queste correnti”: in lui, Dürer, Brueghel, Rembrandt, Rubens, Goya, Monet. Nelle sue 
opere anche “Giacinto Gigante e la scuola di Posillipo”. In fondo, scrive Mezio, Napoli e 
Ostenda “poggiano sullo stesso sfondo comune di spagnolismo e magia, e offrono la stessa 
varietà di gobbi, di nasi di cartone e di teschi”. Ensor, chiosa il critico, appartiene a “quella 
categoria di geni locali, che nell’Ottocento venivano chiamati maghi”. Nelle righe 
conclusive, Mezio distingue il colore di Ensor, “frutto di echi ingigantiti dalla provincia 
belga”, da quello degli impressionisti, “meno drammatici di lui”, che “elaboravano 
faticosamente ma scientemente le loro scoperte”, e che tuttavia sono diventati “inamovibili 
nella storia dell’arte”. Indugia poi sull’“Entrata di Cristo a Bruxelles”, e conclude con un 
altro attacco all’impressionismo, i cui corifei “capirono… la lezione che potevano trarre 
dalle loro scoperte, e non uscirono dal seminato”. Ensor aveva fatto di più: “si lanciò in una 
furibonda battaglia per rompere il cerchio dell’impressionismo e introdurvi i fantasmi di 
quell’universo pieno di incantesimi per il quale batteva il suo cuore di fiammingo”. Di 
nuovo, per Mezio, è “provincia belga” contro Parigi, dramma contro formula pittorica, 
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furore contro scienza.         
 
61. A. MEZIO, Doganiere senza dogana (“Gallerie”), II, 42, 21 ottobre 1950, p. 15. 
Mezio prosegue l’esame della venticinquesima Biennale veneziana con una riflessione 
sulla sala dedicata ad Henri Rousseau. Il Doganiere, artista già celebrato in alcuni scritti 
comparsi in “Il Mondo” (a titolo esemplificativo, 1950, nn. 30, 55), era un riferimento per 
il primitivismo e l’antiaccademismo propugnato dai collaboratori del settimanale. Mezio 
ricostruisce la fortuna critica dell’artista in Italia, a partire dagli scritti di Ardengo Soffici e 
fino alla nota introduttiva di Pallucchini nel catalogo della Biennale. Finalmente, chiosa 
Mezio, si era dissolto il pregiudizio dell’artista “ignorante come una talpa e mezzo idiota”, 
leggenda diffusa a Parigi da Jarry, Apollinaire, Vollard, Gertrude Stein. In fatto di 
mestiere, infatti, “innamorato di Paolo Uccello e di Carpaccio”, “ne sapeva tanto da 
poterne insegnare a moltissimi pittori di professione”. Fu tuttavia un “isolato, uno spaesato 
e un anacronismo vivente”, costretto a “camuffarsi da povero diavolo per salvaguardare la 
propria originalità”. Rousseau era “un angelo, capace di alzarsi col suo candore sulle 
bassure della vita quotidiana”; come San Giuseppe da Copertino, “santo rozzo e testone, il 
quale ignorava anche il latino della messa”. Non era stato in Messico, né “aveva bisogno di 
andare al Louvre per dipingere le sue vedute di Parigi”. Era attratto allo stesso modo 
dall’arte moderna, dalle “illustrazioni popolari” e da un “calendario illustrato da una 
prosperosa ragazza”. Qui, fuori dall’intellettualismo e dai problemi di stile, risiedeva il 
segreto del Doganiere: “arrivare alla scuola d’Atene attraverso il calendario Bertelli”.         
 
62. A. MEZIO, Picasso 1907 (“Gallerie”), II, 43, 28 ottobre 1950, p. 15. Mezio chiude 
la sua corrispondenza da Venezia con un testo sulla sala dei cubisti, ragionando attorno ad 
uno studio picassiano per le Demoiselles d’Avignone. Del quadro conservato al Moma di 
New York, Mezio offre un giudizio negativo. Lo definisce una  “piramide di membra 
geometrizzate”, nel quale gli occhi delle donne sono “l’unico avanzo di umanità 
riconoscibile”. Picasso, dominato dalle “preoccupazioni plastiche”, non aveva alcun 
“romanzo” da raccontare. Campione di camaleontismo, si era attaccato alla tavolozza di 
Cézanne, “dopo di aver vagato romanticamente tra Toulouse-Lautrec e Steinlein, tra 
periodo bleu e periodo rosa”, ed aveva anche avuto il tempo di dare alla luce cubismo e 
primitivismo. Nelle Ragazze di Avignone, scrive Mezio, “si vede come non sia stata la 
scultura negra a insegnare certe deformazioni ai pittori moderni, ma sono state queste 
deformazioni che hanno portato alla scoperta dei negri e della loro arte”. È palese l’attacco 
rivolto all’intellettualismo di Picasso, che aveva portato all’“esasperazione di alcuni 
problemi di stile posti da Cézanne”: “l’epoca negra ha le sue origini nelle tradizioni più 
pure della cultura occidentale”, e non è che “nostalgia per la vichiana età delle favole”. 
Aldilà del sospetto per gli infiniti volti dell’arte di Picasso, Mezio ne riconosce due meriti: 
“ha rivelato ai pittori l’enorme ricchezza poetica di tutto quel materiale che il Museo di 
Etnografia etichettava scolasticamente col nome di folklore”; pure non essendo, quello di 
Picasso, “un genio originale”, la sua opera è, nella storia della pittura, “una rivoluzione 
paragonabile a quella del caravaggismo nel Seicento”. Al caso Picasso, “Il Mondo” aveva 
già dedicato alcuni scritti, perlopiù animati da un sospetto vivo sui due fronti artistico e 
politico: sul pittore di “formule” e sull’iscritto al partito comunista (1949, n. 23).          
 
63. A. MEZIO, Selvaggi si nasce (“Gallerie”), II, 44, 4 novembre 1950, p. 15. Mezio 
mette ancora in primo piano le riflessioni sull’arte dei “semplici” (sui pittori della 
domenica anche 1950, n. 66). Recensisce l’esposizione di “pitture fatte dagli allievi di una 
scuola tecnica di Milano”, alla Libreria all’Age d’or di via del Babuino. “Da quando la 
psicanalisi ha scoperto nell’infanzia un mondo autonomo”, l’arte dei fanciulli è classificata 
“tra le espressioni della cultura”. Purtroppo, sulla pittura dei bambini “si è scatenata [da 
parte di genitori, maestri, collezionisti] la solita speculazione che ha già riempito il mondo 
di falsi primitivi”. Anche nell’esposizione all’Age d’or si riconosce “il consiglio del 
maestro, il quale ha imparato le lezioncine dell’arte moderna”. Tuttavia, “il ragazzo strano, 
bizzarro, fantastico, che porta acqua al mulino dell’arte astratta, è un concezione per 
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adulti”: egli “non pensa di rivoluzionare la visione del mondo”; una bambina “dipinge il 
sole verde e le palme cariche di fiorellini rosa e non sa nulla di Van Gogh”. Ciò che resta 
da fare è riconoscere che “i bambini sanno servirsi meglio di noi di quelle chiavi della 
conoscenza che sono la deformazione, l’umorismo e la caricatura”. Non è interessante il 
bambino che, indirizzato da cattivi maestri, “scimmiotta Matisse o Klee”: “il bambino sano 
smette generalmente di essere artista non appena esce dall’infanzia”, che “è uno stato di 
grazia che passa”. All’arte si arriva solo se la natura interviene con una “particella di 
genio”.           
 
64. A. MEZIO, Il ministero dei recuperi, II, 45, 11 novembre 1950, p. 16. A Palazzo 
Venezia era stata inaugurata da pochi giorni l’esposizione di quaranta pezzi riportati in 
Italia dall’Ufficio per il recupero delle opere d’arte, del materiale bibliografico e scientifico 
dalla Germania e dall’Austria. Oltre alle opere razziate dai tedeschi nelle fasi conclusive 
del secondo conflitto mondiale, molti erano i pezzi che, doni di Mussolini a Hitler e ad altri 
gerarchi nazisti negli anni Trenta, erano finiti in Germania. Mezio aggiunge 
polemicamente che “il viaggio di Hitler in Italia fu una ricognizione che ci costò numerosi 
capolavori”: è possibile leggere dietro a queste affermazioni un attacco a Bianchi 
Bandinelli (la cui Storicità dell’arte classica era stata recensita meno di un mese prima 
sulle colonne del settimanale, 1950, n. 59), che nel 1938 aveva accompagnato Hitler e 
Mussolini alla scoperta dei tesori d’arte di Roma e Firenze. Di nuovo, sulle colonne de “Il 
Mondo” (per il primo testo in materia di conservazione dei beni culturali, 1949, n. 24), un 
testo in difesa del patrimonio artistico italiano, minacciato anche dal “commercio 
clandestino” e dai nuovi “milionari americani”.      
 
65. M. PRAZ, L'aquila e il cigno, II, 46, 18 novembre 1950, pp. 9-10. Praz imposta una 
discussione culturale generale a cavallo tra arte e letteratura (“mi parve una volta di vedere 
nell’aquila e nel cigno gli emblemi contrapposti e complementari dello stile Impero”). 
Indaga in particolare l’arte di David e Ingres: “nella dinamica, nella retorica di David, nella 
nobiltà grifagna di certe sue pose sentiamo l’aquila, ma Ingres colla sua linea flessuosa e 
musicale, col lento articolarsi del suo arabesco nel silenzio, esprime il cigno, esalta il 
cigno”. Praz apre in seguito ad una riflessione più ampia sul classicismo europeo, che 
“iniziatosi con la retorica degli eroi di David pronti all’azione, si concludeva, come per 
naturale parabola, nella serenità contemplativa delle figure di Thorvaldsen”. Negli 
orizzonti della polemica classico-romantico, conclude con un attacco a Lionello Venturi 
che, nei Pittori moderni (Firenze, Edizioni U, 1946), aveva sostenuto che la “teoria 
classicistica divenne un ostacolo insuperabile per la capacità creativa di Ingres”, rimasto 
bloccato nelle formule di un “romanticismo congelato”. Praz cita Winckelmann, smonta le 
argomentazioni di Venturi e indica nella monografia di Jean Alazard, Ingres (Firenze, 
Electa, 1950) un valido supporto per lo studio dell’artista.    
 
66. A. MEZIO, Poste, arti e telegrafi (“Gallerie”), ibid., p. 16. A latere della riunione del 
Consiglio europeo e della chiusura della campagna federalista al Teatro Eliseo di Roma, 
era stata inaugurata, nel cortile della Posta Centrale, una “piccola mostra dei 
postelegrafonici italo-francesi”. Ancora, polemicamente, “quadretti” dei pittori della 
domenica negli scritti di Mezio, in risposta alla frattura tra artisti e società operata dalle 
avanguardie del Novecento (sull’arte dei bambini, dei “semplici”, dei “pittori 
improvvisati”, 1950, nn. 43, 63). Postelegrafonici che “restano fedeli all’Ottocento e ai 
suoi ideali”, e celebrano “l’idillio e la vita in campagna”. Il loro gusto “risponde a quel 
fondo di impressioni poetiche e sentimentali”, base della cultura della “piccola e media 
borghesia, e che in tutti i paesi si richiama su per giù alle stesse fonti letterarie”. Mezio non 
vuole fare i nomi degli “artisti” più validi, ed esprime un giudizio complessivo: “è 
interessante notare l’unità d’ispirazione, che corrisponde all’unità e alla compattezza della 




67. A. CEDERNA, Angeli svenduti, II, 47, 25 novembre 1950, p. 10. Cederna si occupa 
dei “sei grossi angioloni barocchi”, quattro di marmo e due di legno (questi ultimi opera di 
Pietro Bracci) che, fino al 1931, avevano coronato il baldacchino che “si leva sopra l’altare 
papale, nella basilica di S. Maria Maggiore. Gli “angioloni” erano stati sacrificati “al 
purismo archeologico” nel corso del pontificato di Pio XI: “i quattro angeli maggiori di 
marmo furono confinati sulla loggia esterna della basilica”; i due angeli in legno, in un 
primo tempo “buttati chi sa dove”, proprio nel 1950 “riapparvero improvvisamente nella 
bottega di un antiquario”. Più in generale e in chiave politica, sulla scorta delle frequenti 
battaglie con il Vaticano condotte dai collaboratori de “Il Mondo”, Cederna si chiede: “può 
l’autorità ecclesiastica alienare opere d’arte?”. Auspica, infine, su questo ed altri problemi 
(cita ad esempio la Chiesa di S. Fedele a Milano, il Duomo di Cefalù, la Chiesa inferiore di 
Assisi), un intervento degli organi competenti, a partire dalla Commissione Centrale 
dell’Arte Sacra. 
       
68. A. MEZIO, Technicolor (“Gallerie”), ibid., p. 16. L’articolo recensisce l’esposizione 
di  Enrico Donati alla Galleria dell’Obelisco. Emerge ancora una volta, nelle colonne de “Il 
Mondo”, il sospetto per le ricerche di matrice surrealista (per la prime prese di posizione 
antisurrealiste, 1949, nn. 18, 33, 39). La prima stilettata di Mezio va in direzione del 
cosmopolitismo, della urbanità sofisticata delle nuove avanguardie, di qua e di là 
dell’Atlantico: l’italoamericano “Donati beneficia della aureola della doppia nazionalità e 
del fatto di avere già esposto a Parigi”; la sua vicenda artistica e umana rivela tutte “le 
squisitezze dell’international look” e della mondanità di via Margutta. Riguardo alle opere 
esposte, i titoli si possono “facilmente scambiare col vicino, senza togliere nulla al 
significato del quadro”. La pittura di Donati “non ha chiavi, è gratuita, e senza necessità”. 
Nello stesso “manifesto-programma di Donati non manca… un pizzico di astrattismo stile 
Harper’s Bazaar”. La sua pittura, “derivazione del vecchio futurista, con intrusioni 
surrealistiche”, dovrebbe essere “la quintessenza della raffinatezza”, ma “finisce per darci 
una pittura riprodotta al technicolor”. Senza il titolo, senza le suggestioni letterarie, i quadri 
di Donati lascerebbero “impressioni molto più semplici e modeste”, e darebbero un 
risultato che, molto al di fuori del campo dell’arte, sarebbe “di carattere scientifico e 
illustrativo”. La sua pittura mostra che anche Boccioni e Dalì, “se indirizzati verso 
argomenti un po’ più intellegibili e meno profani, possono riuscire degli ottimi illustratori 
di libri per ragazzi”.                
 
69. L. ROSS, L'atleta Hemingway, II, 48, 2 dicembre 1950, p. 12. Tra le varie esperienze 
avute nell’ambito di un incontro-intervista con Ernest Hemingway, la giornalista Lilian 
Ross rivela di una visita al Moma di New York e dei gusti figurativi dello scrittore, che 
aveva dichiarato: “imparai a scrivere i miei libri osservando i quadri al Lussemburgo a 
Parigi”.  
       
70. A. MEZIO, L'artista ironico (“Gallerie”), ibid., p. 16. Mezio scrive della mostra di 
Maccari alla Galleria dello Zodiaco (in precedenza, sull’arte di Maccari, autore, con 
Bartoli, dei disegni pubblicati su “Il Mondo”, 1949, n. 15): alle “tradizionali stampe a 
colori”, si affiancava una “serie di quadri ad olio”. Il critico fa precedere alle poche righe di 
recensione alle opere in mostra (due sole quelle menzionate, “L’arpia” e “Passeggiata 
viennese”) un lungo approfondimento riguardo alla grafica maccariana e alle battaglie 
culturali del “Selvaggio”, “foglio tendenzioso e frondista”; approfondimento che rivela 
l’attenzione costante del gruppo de “Il Mondo” nei confronti della cultura italiana, 
soprattutto romana, degli anni Trenta, e verso le battaglie di Strapaese. A Strapaese, al 
“Selvaggio” e all’“Italiano” sono riconosciuti i meriti di “un’estetica della tipografia”, della 
“ironia sull’Ottocento”; forse, ragiona Mezio, deve loro qualcosa anche “il surrealismo che, 
almeno in Italia, è figlio dell’Arcimboldi più che di Freud”. La distinzione tra il 
surrealismo europeo, frequente bersaglio degli autori del settimanale, e le ricerche 
dell’Italia “magica”, in continuità con le riviste degli anni Trenta, è una chiave 
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Landolfi, Antonio Delfini, Enrico Morovich. Il vero Maccari, scrive Mezio, non è quello 
che guarda a Grosz e Ensor e indossa “una maschera di moralista tragico”, ma il 
disegnatore “estroso, bizzarro e netto, che ricorda il miglior Fattori”. In lui, infatti, “non c’è 
traccia di acredine né di cattiveria”. Maccari “non ce l’ha contro la società in astratto, ma 
contro il piccolo mondo antico della società italiana”, contro “la retorica, il servilismo e il 
conformismo”. Tuttavia “da buon toscano, civilissimo”, Maccari “non se la prende 
eccessivamente”.    
  
71. R. MUSATTI, Il tempo e la siepe, ibid. Musatti mette la lente sul caso del Ponte della 
Libertà (comunemente, Ponte Flaminio) a Roma, i cui lavori, secondo il sindaco, si 
sarebbero conclusi in un mese. Il progetto del ponte era di Armando Brasini che, con l’uso 
del cemento armato e in linea con la “tecnica moderna” alla Robert Maillart, aveva cercato 
di superare “i pasticci pseudo monumentali dell’Esposizione del 1911” e di “risparmiare 
denaro”. Ostacolo alla conclusione dei lavori era ancora “la mania decorativistica” 
dell’edilizia ufficiale. Occorreva, cioè, “fornire le aquile, alte circa tre metri”, e “collocare 
quattro colonne al centro”, operazioni che interdivano la possibilità di aprire il ponte al 
traffico. Decorazione inutile e costosa, i cui denari si sarebbero potuti spendere “per 
procurare una casa” agli “sfollati al Campo Parioli”. Invece, chiosa Musatti, che mescola la 
polemica nei confronti dei rigurgiti di monumentalismo architettonico ad una battaglia 
politica, si stava pensando ad una “romanissima” siepe di mirto che avrebbe impedito di 
vedere “lo spettacolo, indecoroso per Roma, delle baracche e casupole di quel campo di 
sfollati”.         
 
72. R. MUSATTI, Un palazzo per chi?, II, 49, 9 dicembre 1950, p. 10. Musatti 
commenta l’acquisto effettuato dallo Stato di Palazzo Barberini, “un monumento alla gloria 
del barocco”. Lo Stato aveva acquistato il Palazzo per dare “degna sistemazione” alla 
Galleria nazionale d’Arte Antica. Tuttavia, “i quadri di questa galleria, nota comunemente 
sotto il nome di Corsini, giacciono ancora accatastati e dispersi, com’erano in tempo di 
guerra, nell’omonimo palazzo della Lungara”. La polemica era infuriata dopo che il 
soprintendente alle Gallerie aveva portato a Palazzo Barberini duecento quadri, “a titolo di 
occupazione simbolica”, quadri che “furono gettati letteralmente in mezzo alla strada… in 
seguito ad un ordine ministeriale emanato, con inconsueta solerzia, nel giro di solo due 
ore”. Della situazione di impasse era prova anche il fatto che l’istituzione extragovernativa 
dei “Premi Roma” aveva avuto l’autorizzazione ad insediarsi “in una quindicina di saloni 
del piano nobile” del palazzo. Sulla questione, da parte del governo, “straordinaria lentezza 
e straordinario riserbo”.      
 
73. A. MEZIO, Il bacillo di Cook (“Gallerie”), ibid., p. 16. L’articolo ospita la recensione 
di due mostre: Robert Cook alla Galleria Chiurazzi, Tonino Macrì all’Obelisco. “Bacillo” è 
il nome con il quale era stata “ribattezzata in napoletano” Folkdancers, una delle opere di 
Cook in esposizione. Cook è “un altro degli americani che si sono stabiliti in via 
Margutta”, e che hanno costituito una “specie di nuovissima bohème con l’automobile, il 
whisky e la radio”. A presentare Cook in catalogo, un testo di Fazzini in cui si scrive che lo 
scultore di Boston “non ha mai visto un museo, e ignora la scultura moderna”. Mezio 
ragiona sulle opere, con un sospetto che discende anche dal timore per la colonizzazione 
culturale americana in atto a Roma. “L’immagine dell’olivo scavato dagli anni e dalle 
formiche dà abbastanza bene l’idea delle statuette di Cook”, che sembrano anche le “bucce 
di patate o di arance di cui si servono i bambini per le loro costruzioni”. L’aspetto che 
Cook vuole dare alle sue opere è quello di “manichini anatomici o di frammenti 
ortopedici”. Non sono più che “giochi”, “il ripiego” per uno scultore che aveva 
“cominciato diversamente e con intenzioni di realismo”, lavorando a bozzetti in terracotta 
di “grasse popolane” o a statuette fittili. Ma l’avanguardismo di via Margutta o “qualche 
quadro astrattista di Turcato e di Savelli, suoi vicini di studio”, l’avevano allontanato da 
quella strada. Checché ne dicesse Fazzini, in Cook “c’è una cultura dichiarata”, ci sono 
Zadkine e Archipenko, e cultura visiva c’è in coloro “che credono di poterne fare a meno, 
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perché sono americani”: l’avanguardia è iperintellettualismo, è sempre sofisticata. Poche 
righe sulle “statuine di Macrì”, “nudi femminili” che rimandano alle “tanagre del periodo 
liberty, leziose e piene d’innocenza, come la pornografia dell’epoca”. 
 
74. G. COMISSO, Letterati in carrozza, II, 51, 23 dicembre 1950, p. 5. Giovanni 
Comisso e l’ambiente culturale romano: dal breve accenno ai soggiorni nella capitale di 
Casanova e Leopardi, agli aneddoti sugli intellettuali e i pittori riuniti al caffè Greco. A 
corredo dell’articolo è pubblicata anche la celebre foto del Caffè scattata da Irving Penn (la 
foto, “fatta risalire erroneamente al 1948”, è in realtà di “un decennio prima circa”, rivela 
Giuseppe Lupo in Poesia come pittura. De Libero e la cultura romana (1930-1940), 
Milano, Vita e Pensiero, 2002, p. 32. Nella didascalia che, ne “Il Mondo”, l’accompagna, 
la fotografia è datata 1947). 
     
75. A. MEZIO, Severini in rosa, ibid., p. 16. Dopo avere scritto delle opere di Gino 
Severini alla retrospettiva del Futurismo alla Biennale (1950, n. 40), Mezio ragiona sugli 
“ultimi quadri” dell’artista raccolti alla Galleria dello Zodiaco. E lo fa animato dalla 
sgradevole sensazione di “ritrovare le stesse cose di Venezia, e forse anche peggiorate”. 
Pittore buono per tutte le stagioni, Severini: “quando la moda era contro l’avanguardia”, fu 
“neoclassico e neocattolico”, e fece opere “piene di melanzane, di ventagli, di mandolini e 
di Pulcinella”. Se a Venezia “l’unico Severini non indegno del buon nome era il giovane 
provinciale innamorato di Seurat… o addirittura il futurista delle cucitrici e delle danzatrici 
al Monico”, allo Zodiaco erano presentati quadretti “tutti di piccole proporzioni”, 
“ammennicoli” trascritti con “una grazia settecentesca” e con “l’odore di tutte le arti 
minori”. Severini è questo; si era formato sull’opera degli “speculativi, quelli che 
credevano di mettere della scienza nell’arte”: Braque e la “scienza del mestiere”, Sérusier e 
la “scienza matematica”, Seurat e la “scienza pura e semplice”. “Pittore di testa, razionale”; 
“sempre avido di sottigliezze professionali”; fosse vissuto nel Settecento, Severini avrebbe 
composto madrigali. È un pittore “che non ha nulla da dire, ma lo dice nella maniera più 
deliziosa”. Severini, un arcade alla Jacopo Vittorelli: tecnica, grazia, stile, sudditanza nei 
confronti delle “mode” pittoriche, dentro e fuori dell’avanguardia (sull’artista anche 1961, 
n. 89).      
  
76. E. EMANUELLI, Pittori a Chicago (“La Bibbia inverosimile”), II, 52, 30 dicembre 
1950, p. 5. Del viaggio americano di Emanuelli e per quel che concerne le arti visive, 
restano le poche impressioni lasciate all’interno del paragrafo “Pittori a Chicago”. In visita 
all’Art Institute, Emanuelli si concentra sui pittori francesi tra Otto e Novecento e ne 
menziona le opere più significative. Una menzione è spesa anche per “cinque Modigliani” 
e “uno stupendo Adolfo Monticelli”.    
 
77. A. CEDERNA, La pittura loquace, ibid., p. 6. Cederna racconta i momenti salienti di 
un dialogo avuto con un pittore italiano di cui non rivela l’identità e cui si riferisce con la 
sola iniziale: “T.” L’episodio, aldilà del taglio aneddotico, letterario dello scritto, mette in 
luce gli sbandamenti, il lavorio più mentale e programmatico che formale di pittori 
vorticosamente oscillanti tra figurazione, astrazione, neoespressionismo, neocubismo, 
realismo, in frangenti culturalmente controversi, di svolta come gli anni Quaranta e 
Cinquanta del Novecento. Nello stesso numero de “Il Mondo” compare Abstract American, 
feroce polemica antiastratta a firma Alfredo Mezio (1950, n. 78). 
    
78. A. MEZIO, Abstract american (“Gallerie”), ibid., p. 16. Mezio prende posizione 
contro il dilagare dell’arte astratta nelle gallerie d’arte di Roma: esposizioni di Corpora, 
alla Galleria dell’Obelisco; Savelli, Turcato, Capogrossi e i giovani astrattisti romani alla 
Galleria del Pincio; astrattisti americani alla Galleria d’Arte Moderna; Gauguin, “uno dei 
padri dell’arte non figurativa”, alla Galleria dell’Obelisco. L’occhio di Mezio punta, di 
nuovo e con particolare violenza, al bersaglio degli americani (per l’ultimo attacco di 
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Mezio all’arte americana, 1950, n. 73) in mostra alla Gnam, in un vero e proprio manifesto 
antiastratto (per la prima presa di posizione anti astratta sulle colonne de “Il Mondo”, 1949, 
n. 23). Accenna alle collezioni ed al lavorio intellettuale di Peggy Guggenheim, decisivi 
per le sorti dell’arte contemporanea di qua e di là dell’Atlantico, e all’opera plastica di 
Henry Moore. In seguito, Mezio cita Gertrude Stein: “l’America è con la Spagna il Paese 
più astratto e crudele del mondo”, ma aggiunge che l’astrazione degli americani “è in 
rapporto diretto con la loro praticità, la loro solitudine e la loro noia”. Prosegue il critico: 
“come potrà concludersi questo furore per lo spirito di geometria e per lo spirito di 
astrazione, il furore di questi artisti che vogliono ricostruire un mondo di forme nuove, 
senza rapporto con la logica, con la realtà e con San Tommaso, è difficile dire”. Arte 
astratta che non “ha prodotto niente di nuovo”, lo dimostrava il padiglione americano alla 
venticinquesima Biennale; padiglione che dava l’impressione di “aver visto una lunga carta 
da parato e senza poter ricordare un solo quadro né il nome di un artista”. Mezio punta il 
dito sull’internazionalismo della nuova moda non oggettiva, formula pittorica che aveva 
soffocato la vivacità delle espressioni regionali: “sia in Europa che in America valgono le 
stesse cifre, le stesse combinazioni di colori”, per salvarsi dai quali anche gli americani non 
trovavano di meglio che “rimescolare il formulario di un Léger (come Berezov) e di un 
Klee (come Fine Perle)”. Una nuova moda, una nuova cifra internazionale: l’America si 
avvia “verso un’epoca alessandrina, verso una generazione di nuovi greculi”. Era l’ora che 
fosse scritta una America bizantina, in appendice alla Francia bizantina di Benda. New 
York sulle orme di Parigi, città e insieme stracittà, negli scritti di Mezio e nei gusti dei 
collaboratori de “Il Mondo”.                     





1. R. MUSATTI, Un'esposizione in cifre, III, 2, 13 gennaio 1951, p. 12. Musatti 
ragiona sui costi dell’Esposizione Universale di Roma e dell’E42, costi calcolati a partire 
dall’inizio dei lavori, nel 1942, ventennale della marcia su Roma, e fino al 31 dicembre 
1946. Il complesso dell’Eur, definito da Musatti “capriccio mussoliniano”, era costato 600 
milioni e 250 mila lire, “pari… a non meno di 30 miliardi delle attuali”. I costi degli edifici 
non erano stati altissimi “rispetto alle somme che risultano spese sotto altre, 
interessantissime voci”: “espropriazione delle aree e dei fabbricati rustici preesistenti” e, 
soprattutto, somme finite nelle “tasche dell’eterogenea schiera dei privati cointeressati”. La 
guerra e il “turbine dei saccheggi” avevano ridotto “in pezzi” il quartiere, sicché “degli 
enormi capitali sborsati non restano in retaggio allo Stato che i ruderi dei finti colonnati”. 
La questione dell’E42 porta Musatti a prendere posizione sul problema del “bilancio 
statale”, sulla scorta delle notizie che “già annunciano per la primavera del ’51 una 
grandiosa Esposizione delle attività italiane nel mondo da tenersi al Foro Italico (ex-
Mussolini)” (sul trionfo della retorica del monumentale e della decorazione nell’Italia 
repubblicana anche 1951, n. 3). 
 
2. V. SINISGALLI, L'omino tirasassi (“Aria di Firenze”), III, 3, 20 gennaio 1951, p. 
4. Un racconto fiorentino ambientato all’interno ed all’esterno degli Uffizi. Tra i 
personaggi, gli uscieri del Museo, anziane “miniaturiste”, un “omino” che scagliava sassi e 
scappava con celerità, l’oste Fortunato con i suoi clienti, un “omonimo di Carlo Efisio 
Oppo” e un allievo di Berenson. 
 
3. R. MUSATTI, Bilancio a Milano, ibid., p. 6. Musatti analizza alcune delle più recenti 
esperienze urbanistiche milanesi, in particolare in relazione al secondo dopoguerra e ai 
problemi di risistemazione di piazza del Duomo e del complesso della Galleria, i cui 
progetti erano stati originariamente firmati dall’architetto Giuseppe Mengoni. Musatti 
riteneva la sistemazione mengoniana della piazza un’impresa di “composta dignità”, 
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lontana dalle successive “retoriche prove dell’edilizia ufficiale”, anche se in contrasto con 
la Galleria e la sua “decorazione plastica e pittorica spumeggiante in sbavature 
accademiche e goffamente simboliche”. Nel 1951 era stato quasi ultimato il ripristino della 
Galleria dopo la devastazione della guerra e dei bombardamenti; Musatti si concentra sui 
problemi ancora aperti. Tra le “decisioni finali”, quella relativa all’utilizzo del marmo, che 
avrebbe dato luogo ad un nuovo trionfo della “chincaglieria decorativa”. L’articolo, 
fortemente polemico nei confronti delle propaggini in età postfascista della cultura 
monumentale, si ricollega idealmente al testo pubblicato sul settimanale la settimana 
precedente (1951, n. 1).         
 
4. G. B. ANGIOLETTI, Letterati e pittori, III, 5, 3 febbraio 1951, p. 9. In questo 
scritto, Giovanni Battista Angioletti, critico letterario e teatrale, direttore della “Fiera 
Letteraria” nell’immediato secondo dopoguerra e, a partire dal 1950, membro 
dell’Associazione italiana per la Libertà della Cultura, indaga il rapporto tra scrittori e 
pittori: scinde, nella cerchia degli intellettuali vicini agli artisti, il ruolo del letterato 
(“pronto agli abbandoni e agli innamoramenti”) da quello del critico d’arte (“costretto a 
ragionare” e soffocato da “doveri e responsabilità”); ribalta, infine, la prospettiva, e si 
chiede come i pittori “vedono la letteratura”. Tra gli esempi messi in campo, Angioletti 
riserva qualche riga agli intellettuali radunatisi attorno a Scipione Bonichi, agli scritti di 
Soffici a proposito di Medardo Rosso e al caso Roberto Longhi, “critico” e insieme “ottimo 
scrittore”.   
      
5. A. CEDERNA, Futurama milanese, ibid., p. 10. Cederna ragiona su “un’esposizione 
singolare” aperta in quelle settimane in Corso Vittorio Emanuele a Milano: si trattava di un 
“grosso plastico di gesso” che mostrava quel che sarebbe diventato il Corso “una volta 
approvato dalle autorità il plastico di gesso in questione”. Il Corso sarebbe stato ricostruito 
nella zona compresa “tra il torvo edificio sorto di fianco alla Chiesa neoclassica di S. 
Carlo, e via Agnello, di fronte ai portici dell’Odeon”. Il progetto prevedeva, sotto al livello 
della strada, una linea metropolitana e, allo stesso livello o tre metri e mezzo più in alto, un 
cinematografo, un teatro, magazzini e un parcheggio; a livello con il Corso, tra le altre 
novità, “due grattacieli di 12 piani si alzeranno da terra con i fianchi di alluminio e 
cristallo”. Cederna espone l’incongruenza del progetto con quanto previsto dal Piano 
Regolatore, e denuncia un’impresa che avrebbe dato luogo ad un centro “oltre che 
ripugnante, più congestionato e ossessivo che mai”. Chiude con un accenno alla sequenza 
delle trasformazioni che Milano avrebbe subito di lì a pochi anni, e chiosa con sarcasmo in 
merito ai giudizi di quanti proponevano di portare a Milano la modernità: la specie 
architettonica e urbanistica della città non era “più consona alla realtà storica di una grande 
metropoli” (su Milano anche 1951, n. 3).       
 
6. A. MEZIO, Tomea (“Gallerie”), III, 6, 10 febbraio 1951, p. 12. Nel recupero della 
migliore figurazione italiana tra le due guerre (per i primi medaglioni su pittori italiani, 
1949, nn. 8-9, 11, 15, 19, 37), emerge per la prima volta nelle pagine de “Il Mondo” il 
nome di Fiorenzo Tomea. Sull’artista l’interesse del gruppo Pannunzio sarebbe rimasto 
costante: lo stesso Mezio ne avrebbe scritto fino agli ultimi anni di vita del settimanale 
(1962, n, 85; ma si veda anche 1952, n. 54; 1953, n. 19; 1960, n. 152) e, sulle stesse 
colonne, sarebbe stata sempre feconda l’analisi del magistero critico, decisivo per Tomea, 
di Edoardo Persico (1965, n. 55). Ancora, Mezio preferisce scartare dai circuiti del 
“bizantinismo” (definizione dello stesso Mezio, 1950, n. 78) dell’arte contemporanea e 
occuparsi dei pittori della generazione preastratta. Recensisce “la ventina di tele esposte in 
questi giorni… alla Galleria di Chiurazzi, in via del Babuino”. Nega l’equazione Tomea-
arte popolare e suggerisce, per una disamina intelligente dell’opera dell’artista, la necessità 
di rifarsi “all’ambiente e alla cultura artistica di Milano negli ultimi trent’anni”. Conclude 
che quella di Tomea è una “sensualità di cultura”, “suscitata dalla pittura di Tosi”, e “più di 
superficie che di sostanza”. Necessario, in relazione alle opere in mostra, “riconoscere, 
dietro i richiami a Tosi, o a Carrà, o a Morandi, ciò che è semplice educazione di gusto da 
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quello che è natura genuina e personale”. Sicché se Tomea “ha giocato qua e là con la 
letteratura”, rifacendo Ensor o i surrealisti “delle candele e dei teschi”, resta pur sempre tra 
gli “artisti che hanno qualcosa da dire”, e vi riesce nelle tele in cui sposa “la maggiore 
semplicità dei mezzi”.    
      
7. L'INVITATO, Romanità (“I Giorni”), ibid. All’interno della rubrica riservata alla 
mondanità capitolina, Giulia Massari descrive, attraverso i ricordi e le impressioni del 
custode dell’Ara Pacis, il clima che si respirava a Roma nei giorni della conclusione dei 
lavori di risistemazione del monumento. Molti dei riferimenti contenuti nello scritto 
rimandano all’età fascista e alla strumentalizzazione dell’arte classica operata dal 
totalitarismo. Lo scritto è pendant letterario de L'Ara inquieta, articolo comparso ne “Il 
Mondo” nel maggio del 1950 a firma Riccardo Musatti (1950, n. 26).    
 
8. C. LAURENZI, I barbari, III, 7, 17 febbraio 1951, p. 7. Laurenzi riferisce delle 
reazioni suscitate negli ambienti dell’avanguardia e della sinistra romana in seguito alla 
decisione del Questore di impedire l’apertura della mostra L’arte contro la barbarie alla 
Casa della Cultura. Laurenzi, interessato a fatti di costume più che ad aspetti figurativi, 
segue la protesta di giovani comunisti che indossavano “camicie da cow-boy sotto 
l’impermeabile”, e i cui capelli “non sono meno lunghi di quelli delle compagne”. 
Racconta inoltre dell’incontro con Bobby Bastin, giornalista liberiano inviato dal 
“Monrovia Sun” per un’inchiesta sull’Italia, e al quale Laurenzi aveva finito per tradurre le 
irate parole di “Foca, uno degli organizzatori della mostra”. Foca, entusiasta della 
possibilità di elencare i difetti della democrazia italiana ad un reporter straniero dal “volto 
color cacao”, aveva indugiato su alcune delle opere in mostra, quelle dal più potente 
significato politico e civile: “un gruppo di negri incatenati” opera di Salvatore Scarpitta; 
“Bombardamento di Frascati” di Gianni Dova; “Il grande cacciatore” di Renzo Vespigani.       
    
9. A. MEZIO, Le cattedrali di Gentilini (“Gallerie”), ibid., p. 12. Il 10 di febbraio 
Mezio aveva scritto di Tomea (1951, n. 6); sette giorni più tardi ragiona sull’opera di un 
“altro ingenuo… che ha letto tutti i libri”: Franco Gentilini. Opere dell’artista erano in 
mostra alla Galleria romana della Palma. Mezio contesta l’etichetta di “pittore di vena 
narrativa” appiccicata addosso a Gentilini negli anni Trenta: nella sua “mitologia rustica” 
non c’era la rinuncia a “una sola delle conquiste della cosiddetta scuola romana e alla carta 
del tonalismo”. Era “pittura al cento per cento (una pittura ricca, preziosa e moderna)”, 
nella quale si leggeva “il gusto di fare della satira sulla vita moderna, scoprendone le 
impudicizie e le follie”. Da qualche tempo le sue tele ospitavano “incredibili architetture 
gotico-bizantine”, figlie “delle illustrazioni di Pilade Pollazzi” e “dei fermacarte di cristallo 
con i palazzi veneziani dipinti sul fondo a colori di madreperla”: è “l’Italia che appare dal 
finestrino del treno, simile ad un miraggio o ad un immenso trucco archeologico”. I quadri 
di Gentilini sono “pieni di interpolazioni”, sono mosaici le cui tessere vengono accostate 
“nell’ironia e nella malignità”. Decisivo, come già nella critica di Mezio alle opere degli 
artisti siciliani residenti a Roma (1950, n. 47), il rapporto tra l’artista ed il territorio, tra il 
pittore e la terra d’origine: Gentilini è faentino, “da giovane ha lavorato come decoratore in 
un’industria locale di ceramica”. Faentino è il suo gusto “per il colore fresco e vivace e 
nell’arguzia goticizzante del suo disegno”; l’Emilia fu infatti “terra di passaggio… con la 
punta rivolta al Nord e ad Oriente, verso i fabbricanti di mosaici e verso i miniaturisti”. È 
ancora centrale, negli scritti di Mezio, l’idea di una Italia delle regioni, tenacemente in lotta 
con le nuove cifre dell’arte internazionale, figlie delle mode di Parigi e New York, dove la 
“specialità” d’ogni artista è “bella e preparata”.           
 
10. A. MEZIO, Monachesi fa-presto (“Gallerie”), III, 8, 24 febbraio 1951, p. 12. 
Un’esposizione di “una decina di tele” di Sante Monachesi era stata da poco aperta alla 
Galleria della Conchiglia. Dieci tele “per insegnare ai seguaci dell’arte astratta che si può 
essere astrattisti e dipingere quadri che rappresentano qualche cosa”; dieci tele in cui “lo 
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stesso paesaggio parigino… è presentato per dieci volte dallo stesso angolo visuale, ma 
ogni volta sotto un nuovo rapporto di colore” . Le tele di Gentilini raccontano “la storia di 
quasi tutta la pittura moderna, dai fauves fino alle migliaia di pittori viventi ancora su quel 
filone”: “Van Gogh, Gauguin, Matisse e i giapponesi”. Unico problema dell’arte di 
Monachesi, la troppa “facilità”, “la sua concezione ingenua dell’arte come progresso 
indefinito e a senso unico”: estranei alle sue opere, per esempio, i “cinquant’anni di 
laboratorio” di Matisse “per poter dipingere dei quadri facili”; o i “cinquant’anni di 
silenzio, di polvere e di cantina” che paiono pesare sulle tele di Morandi. In Monachesi 
c’era scarsa profondità e moralità, per pitture epidermiche, di superficie. Pittura fatta di 
corsa, che nasce “dalla violenza e dalla ricchezza del colore impressionista”. E 
antiimpressionista è anche la chiusa di Mezio che, in sintonia con i gusti del gruppo de “Il 
Mondo” e in forte continuità con le preferenze di Strapaese, aveva in mente ben altro 
Ottocento, da Corot a Courbet fino a Cézanne: “anche quando gli impressionisti si 
inoltravano nei boschi con la cassetta sulle spalle… tutta la loro pittura fu essenzialmente 
un fatto di testa”. Anche nel giudizio sull’Ottocento figurativo è riconoscibile la distanza 
tra il gruppo de “Il Mondo” e Lionello Venturi.             
 
11. A. MEZIO, L'ultimo moicano (“Gallerie”), III, 9, 3 marzo 1951, p. 12. 
Centocinquanta stampe di Leonardo Castellani erano state ordinate “nella saletta a pian 
terreno della Calcografia” di Roma. L’arte del Bianco e Nero, “strumento scordato o in 
disuso”, aveva in Castellani un rappresentante “meritevole”, che “ha avuto il buon senso di 
scansare la retorica dannunzianeggiante” instaurata alla Scuola del Libro di Urbino “dai 
vari Ettore Di Giorgio e Servolini”. Arte di “temperamento”, quella di Castellani, che certo 
dice poco “a chi ha bisogno degli atteggiamenti vistosi e delle violente caratterizzazioni 
dell’estetica dell’avanguardia”. L’antimodernismo di tali prese di posizione si salda in 
Mezio ad un gusto vernacolo, strapaesano, allorché dichiara il suo amore per incisori che 
vivono “lontano dalle cappelle letterarie e dalle discussioni”, attaccati “al guscio della loro 
vita di provincia”. Ricorda inoltre le fasi salienti della vita e dell’opera di Castellani: due 
paesaggi “del ’20 o ‘30” di “taglio callottiano”, “inviati a una Sindacale di Bologna”, che 
“attirarono l’attenzione di Morandi e Longanesi”; lo sforzo per “liberarsi del manierismo e 
del luminismo scolastico”; le più belle acqueforti dell’artista, i paesaggi che “cominciarono 
a venir fuori dal torchio nel 1945, quando… si libera dai trucchi letterari”. È, il paesaggio 
di Castellani, “il tipico paesaggio marchigiano del Montefeltro”. Mezio chiude con un 
raffronto tra Castellani e Morandi: per quest’ultimo “l’acquaforte è stata un esercizio di 
traduzione libera della propria pittura” (affermazioni da confrontare col Morandi di Cesare 
Brandi, edito a Firenze da Le Monnier nel 1942); per Castellani “è invece una esperienza di 
paesaggista all’aria aperta, con sfumature alla Piranesi”.                
 
12. R. MUSATTI, Sistemare (“Usi e costumi”), III, 10, 10 marzo 1951, p. 5. Il sindaco 
di Roma, Salvatore Rebecchini, qualche mese prima, in occasione del “Congresso delle 
capitali d’Europa” di Lisbona, aveva illustrato “un grande progetto per la sistemazione 
urbanistica” della zona “compresa fra il Pincio, il Corso, il Tritone e via Veneto”. Si 
trattava di portare ad attuazione il piano originario di Marcello Piacentini del 1931, piano 
che non aveva ancora visto iniziare i lavori perché “la retorica imperiale indusse a dare la 
precedenza ai lavori dell’Augusteo, della zona dei Fori e di via della Conciliazione”. 
All’apparenza, commenta Musatti, “secondo la variante ora annunciata, le demolizioni 
previste sarebbero assai minori di quelle contemplate nel ‘31”; la soluzione moderna 
vorrebbe mostrare “i caratteri della moderazione e dell’ostentato rispetto per la fisionomia 
dell’antico quartiere”. Nei fatti, a Musatti viene il sospetto che “le intenzioni superino di 
molto la modestia dei programmi annunciati”.   
     
13. A. MEZIO, La Bibbia a fumetti (“Gallerie”), ibid., p. 12. La libreria dell’“Age d’Or” 
di via del Babuino, “specializzata in pubblicazioni e oggetti d’arte astratta”, presentava in 
quei giorni “una piccola mostra di disegni non astratti, ispirati alla Bibbia e ai Vangeli”. 
Autrici, Lori e Paola Mazzetti, gemelle, studentesse di filosofia, “a quanto pare di famiglia 
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protestante” e pertanto estranee a quanto “la tradizione ebraica e l’ortodossia romana… 
hanno accumulato sopra” i Libri Sacri. Le gemelle, “infarcite… della più tipica letteratura 
tra le due guerre (Gide, Kafka, Sartre ecc.)”, danno ai loro disegni “il valore di una 
testimonianza sui giovani nati fra guerra e rivoluzione”, giovani che si sentono “orfani” di 
un’epoca che, “se ha un torto, è di avere avuto troppi padri e troppe guide spirituali”. Nelle 
intenzioni delle sorelle, “niente arte”: “i loro disegnini attaccati alle pareti di legno 
compensato somigliano col loro voluto arcaismo a frammenti di vecchi papiri e vogliono 
avere la brevità lirica dei versetti della Bibbia”. Le “emozioni spirituali” di Paola e Lori 
sono le stesse di molti della loro generazione, “aderenti alla religione della tabula rasa e 
all’anno zero” della pittura e della cultura. Accade però che questi disegni “somiglino più 
di quanto non pensino a pastiches letterari”, e ricordino “le vignette infantili e filiformi di 
Steinberg”. Paola e Lori non hanno calcolato “le scorie che il nostro tempo fa pesare sui 
nostri mezzi di espressione”, e “si sono ritrovate involontariamente nel loro tempo, e nella 
zona più bassa, quella dei fumetti”. La polemica contro i falsi primitivi si inserisce in un 
filone centrale nella scrittura di Mezio (solo in relazione alle settimane precedenti, 1951, 
nn. 6, 9); la scelta di recensire i pochi passaggi di arte figurativa alle Gallerie romane è una 
chiara presa di posizione antiastratta; il tema dell’arte sacra, infine, è ancora un valido 
argomento di polemica tra cultura e politica (sull’arte sacra, 1950, nn. 32-33, 54).     
 
14. A. MEZIO, Paraventi e vassoi (“Gallerie”), III, 11, 17 marzo 1951, p. 12. Paraventi 
e vassoi dipinti da Leda Mastrocinque erano in esposizione alla Galleria dell’Obelisco. 
Vassoi e paraventi che “sono autentici oggetti casalinghi comprati in negozio o di seconda 
mano, e ridipinti con macchie di colore fosforescente, o applicandovi surrealisticamente 
delle figurine ritagliate dai giornali”. La decorazione, chiosa Mezio, introducendo una 
discussione generale sulle arti applicate, “segue generalmente la cultura e si nutre degli 
avanzi che questa lascia cadere nel suo tragitto”; i suoi prodotti “sono una via di mezzo tra 
l’arte vera e propria, e l’arte popolare”. L’arte applicata, però, a differenza del folclore, “ha 
bisogno di essere sempre viva, aggiornata, in linea col gusto, il costume, la moda della 
società che la esprime”. Lo stile di un’epoca è lo stile dei suoi sottoprodotti, più che di 
capolavori che “fanno sentire la loro azione a distanza di anni-luce”. L’arte decorativa resta 
insomma “anello di congiunzione… tra le creazioni originali della cultura e la società”. Gli 
oggetti di Leda Mastrocinque dialogano con la letteratura del secolo: rimandano ai 
“ghirigori freudiani e rococò di Cocteau o i sinistri collages di Ernst”. Ma la Mastrocinque 
era troppo spiritosa, scrive Mezio, “per ammettere di aver messo intenzionalmente tanta 
carne al fuoco”; questi lavori, avrebbe detto l’artista, se fosse stata interpellata, non erano 
che un “passatempo contro la noia delle domeniche passate in casa”. Tuttavia Leda 
dimostrava di essersi “aggiornata anche con l’astrattismo” e i suoi “motivi geometrici”, 
“insegnando [è chiaro il polemico riferimento di Mezio al coevo dibattito astratto-concreto] 
indirettamente ai seguaci di Kandinskij il miglior modo di essere concreti e non-figurativi”. 
Unico inconveniente dei vassoi di Leda Mastrocinque: non sono pratici (“nessuno penserà 
seriamente di servirsene a tavola”), ma “cose raffinate, per gente molto raffinata”.   
 
15. E. EMANUELLI, Pittura e illustrazione (“Quaderni di Città del Messico”), III, 12, 
24 marzo 1951, pp. 9-10. A poche settimane di distanza dallo scritto sul soggiorno 
americano (1950, n. 76), Emanuelli pubblica su “Il Mondo” un réportage dal Messico. Il 
paragrafo “Pittura e illustrazione” è dedicato alla visita ai grandi affreschi di Rivera e 
Orozco, attraverso i quali, avevano spiegato a Emanuelli, è possibile capire “la vicenda del 
Messico” più che “parlando giorni e giorni con un uomo politico”. Emanuelli attacca 
Rivera (le sue figure “hanno forza alquanto retorica, ottenuta con effetti mediocri, alla fine 
noiosi”), e ne giudica la “fama quasi usurpata, persino nei confronti d’altri minori, come 
Jean Charlot e Fernando Leal”; esalta di contro Orozco, che “sa con maggiore schiettezza 
quello che vuole” e “non cede all’aneddoto”. Nell’estate precedente “Il Mondo” aveva 
riservato spazio all’arte messicana in esposizione alla venticinquesima Biennale di Venezia 




16. A. MEZIO, 70 quadri di Pirandello (“Gallerie”), ibid., p. 12. Mezio recensisce 
l’esposizione di opere di Fausto Pirandello a Palazzo Barberini. Mostra che, assieme a 
quella di Matisse (su cui 1951, n. 17) ospitata nella medesima sede, è stata “di un tono che 
a Roma si cercherebbe difficilmente nelle consuete gallerie”. Apre il testo una polemica nei 
confronti della politica culturale dei democristiani, che spesso (Pirandello e Matisse 
rappresentavano l’eccezione alla regola costituita dai Premi Roma) “si fanno prendere la 
mano dalla vecchia antipatia contro l’arte moderna, giudicandola in blocco opera 
diabolica”. Pirandello, “solitario e misantropo”, esponeva settanta quadri, e rivelava “un 
gusto quasi macabro” per “inferni sconquassati e maleodoranti, che sono per lui quasi 
un’eredità letteraria”: “quadri costruiti alla disperata, con una materia gessosa, disadorna, 
sorda, applicata senza risparmio sulla tela, con sporgenze e spessori da bassorilievo 
colorato, e quasi con la volontà di murarvi vive le figure”. In Pirandello si poteva 
riconoscere l’intero “registro espressivo… che da trenta o quarant’anni muove tutta la 
pittura europea”, dal cubismo ai fauves, dall’espressionismo al novecentismo, con la nota 
personale di “una disperazione che non lascia posto alla minima speranza di salvezza”. 
Mezio imposta un confronto tra la pittura di Fausto e la scrittura del padre, Luigi, e 
sottolinea come nel primo “non c’è speranza né distacco”. Pirandello ha in Parigi e Berlino 
“i poli” della propria pittura, “ma con una fortissima inclinazione per il contenuto”; 
mescola Picasso con Carena, Kokoschka con Ferrazzi, Beckmann con “i ricordi 
ottocenteschi della campagna romana”. Il solo “punto fermo” è “una specie di esuberanza 
meridionale” (sul legame dei siciliani con la propria terra, 1950, n. 47; su un rinnovato 
modello di arte delle regioni contro i nuovi accademismi della non-figurazione e 
l’internazionalismo delle avanguardie, 1951, n. 9).       
 
17. A. MEZIO, Matisse a Roma (“Gallerie”), III, 13, 31 marzo 1951, p. 12. Recensendo 
la mostra di Matisse a Palazzo Barberini, evento annunciato sette giorni prima a latere 
della discussione attorno alla mostra di Pirandello (1950, n. 16), Mezio scatena una 
polemica contro Giorgio De Chirico. Quest’ultimo aveva fatto sentire la propria voce sui 
giornali romani e, in difesa “dei Valori classici e per il ritorno alla Tradizione”, si era 
scagliato contro il “partito modernista”. Nella fattispecie, contro le opere di Matisse a 
Palazzo Barberini. La chiosa di Mezio gioca ancora tra cultura e politica: “anche l’arte ha i 
suoi nipotini di Padre Bresciani”. La critica alle opere di Matisse è anticipata dalla storia 
delle esposizioni matissiane a Roma, tra le quali quella della Secessione del 1913: “l’anno 
prima c’erano stati i famosi Pesci rossi”, esposizione che “parecchi ricordano come 
l’avvenimento più importante di quegli anni, dopo la mostra di Firenze, nella redazione 
della Voce” (l’allusione è alla mostra degli impressionisti al Lyceum di Firenze nel 1910). 
Mezio chiude con un bilancio della ricezione in Italia delle poetiche impressioniste tra il 
primo ed il secondo decennio del Novecento: “tolti gli articoli di Soffici, e i soliti 
riferimenti polemici del futurismo, la conoscenza degli impressionisti rimase anche allora 
entro i limiti dell’inchiesta frettolosa e superficiale di Vittorio Pica”. Gli artisti preferivano 
guardare a Vienna e a Monaco, sulla scorta del “profondo romanticismo che non 
abbandona mai i sogni della classe colta italiana”. Sola ad approfittare dell’occasione fu 
Deiva De Angelis, artista “morta dopo la guerra, e della quale nessuno ha mai più parlato”. 
“Popolana di Gubbio”, “venuta a Roma per fare la fioraia a Piazza di Spagna”, “il più forte 
temperamento venuto fuori da quel gruppo di pittori… che rappresentano… la pittura 
romana tra la prima guerra mondiale e la morte di Scipione Bonichi”. In opposizione agli 
ingenui che hanno “letto tutti i libri” (1951, n. 9), riferimenti al primitivismo “onesto”, 
popolare della De Angelis saranno frequenti negli scritti di Mezio.          
 
18. A. GAROSCI, Modigliani in famiglia, III, 14, 7 aprile 1951, p. 8. Garosci offre un 
affresco della famiglia Modigliani che comprende Amedeo, il fratello Giuseppe Emanuele 
e Vera, moglie di quest’ultimo. Intenzione di Garosci è sfatare il mito di una famiglia 
“indifferente” alle sorti dell’artista, e ricostruire la verità storica di “una famiglia franco-
livornese unita, sia pure nella differenza dei destini e dei caratteri”. 
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19. A. MEZIO, Francalancia (“Gallerie”), ibid., p. 12. Primo scritto riservato dagli autori 
de “Il Mondo” a Riccardo Francalancia, il cui volto è tra quelli catturati da Amerigo Bartoli 
nel celebre quadro Gli amici al caffè del 1930. Mezio tesse le lodi di Francalancia, alcune 
opere del quale erano state raccolte in una antologica alla Galleria della Palma. La 
semantica è la stessa messa in campo sette giorni prima nel contesto delle riflessioni su 
Deiva De Angelis: Francalancia è “una delle rare vocazioni poetiche della pittura d’oggi”, 
“è la personalità più netta, e certamente una delle più regolari, del piccolo mondo letterario 
che ebbe il suo quartier generale al Caffè Aragno tra il ’20 e il 1930”. “Irregolare”, “senza 
il latinetto delle Accademie di Belle Arti”, era rimasto troppo tempo “confinato nel limbo 
dei dilettanti, degli improvvisati, dei pittori a braccio”. Pittore rimasto immune da 
formalismi, “non ha sentito il bisogno di quegli aggiornamenti che sono la caratteristica dei 
pittori moderni”. Fedele “al suo modo di esprimersi”, è rimasto fedele anche “al paesaggio 
umbro e ai Castelli romani” e ha “trovato la sua Oceania nell’Umbria francescana e la sua 
avventura romantica tra gli scopeti africanoidi della valle del Tevere”. Si tratta, insomma, 
di primitivismo “onesto”, evocato da Mezio attraverso i testi di inizio secolo di Soffici sul 
Doganiere Rousseau: il mestiere di Francalancia è “quel mestiere all’antica che i primitivi 
hanno in comune con i pittori popolari e con i teloni dei fotografi ambulanti”. La sua 
pittura “ci porta un’eco degli entusiasmi per Rousseau e per i primi metafisici che 
rientravano nel cartellone di Valori plastici”. Nella pittura spirituale, primitiva, di forte 
tensione morale di Francalancia, “qualcosa che non è il solito odore di vernice di 
trementina, ma un profumo assai simile all’odore che certi santi mandano nelle loro 
piaghe”.        
 
20. A. CEDERNA, Il tempio sotto il melo, III, 15, 14 aprile 1951, p. 5. Tra archeologia e 
antropologia, rendicontando delle operazioni di scavo a Carsoli alla ricerca di tracce della 
civiltà degli Equi, civiltà “diffusa negli ultimi tre o quattro secoli della repubblica romana 
nell’Etruria meridionale, nel Lazio, nella Campania”, Cederna offre un affresco delle 
province centroitaliane e dei suoi abitanti. Su temi analoghi l’articolo Archeologia, 
pubblicato nello stesso numero (1951, n. 21).  
 
21. L'INVITATO, Archeologia (“I giorni”), ibid., p. 12. All’interno della rubrica di 
cronaca mondana de “Il Mondo”, Giulia Massari si ferma sugli “intervenuti alla conferenza 
di archeologia nella Sala dei Busti in Campidoglio”. Nella sala erano esposti i risultati di 
uno scavo a Carsoli, in tutta probabilità il medesimo scavo sul quale si era soffermato 
Cederna nel testo pubblicato a pagina cinque dello stesso numero del settimanale (1951, n. 
20). Giulia Massari indica appunto in Cederna e Lucos Cozza gli archeologi che avevano 
coordinato gli scavi. Maggiore spazio è riservato dall’Invitato ai cultori di archeologia 
della capitale, vale a dire a coloro i quali, la domenica, avevano l’abitudine di visitare 
“Roma e gli storici dintorni, al seguito delle associazioni Te Roma sequor o Terenzio 
Varrone”. 
     
22. A. MEZIO, Figurativi e concreti (“Gallerie”), ibid. Mezio imposta una discussione di 
carattere generale su alcuni dei termini più in voga nell’ambito del lessico visivo 
contemporaneo, perché “è bene che anche il lettore abbia una infarinatura del loro 
significato”. Con qualche scivolone nella distinzione tra astrattismo non geometrico, 
concretismo e arte organica, difficoltà che attestano le difficoltà d’orientamento storico-
critico tra anni Quaranta e Cinquanta, Mezio menziona le “discussioni a non finire, 
distinzioni bizantine” tra “astrattisti puri (i veri), astrattisti figurativi (impuri) e concreti 
(cioè astrattisti che creano opere senza analogia con la realtà, ma che al pari degli oggetti in 
natura, aspirano alla stessa consistenza e concretezza delle creazioni naturali, Arp, Moore 
ecc.)”. A condanna della rotta individualistica ed élitaristica dell’arte del secondo 
Novecento, Mezio affonda i colpi contro “tutte le sette di avanguardia” che “hanno sempre 
avuto la civetteria di considerarsi movimenti di pochi”; nell’epoca degli astrattisti, in 
particolare, “l’uso della scomunica e del bando” nei confronti delle ricerche visive 
eterodosse era prepotentemente tornato “in vigore”. Chiusa la discussione generale, Mezio 
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si ferma sulle esposizioni di Turcato e Consagra alla Galleria del Pincio; le opere in mostra 
erano emblematiche della distinzione tra ortodossia ed eresia astratta. In Turcato, 
“deviazionista e nostalgico”, “abbondano residui figurativi”; “temperamento di bohème 
aristocratico alla Modigliani, Turcato non fa che continuare… le vecchie eleganze 
decorative e il gusto delle campiture brillanti che caratterizzavano la sua opera prima della 
conversione a Kandinsky”. Consagra, di contro, non si permette “la minima confidenza col 
mondo esteriore, così come è deciso a restare comunista, malgrado la sua impressionante 
somiglianza con il ministro Scelba”; le sue costruzioni comportano inoltre un lavoro “da 
saldatore meccanico”, e sono opere nelle quali si coglie un riflesso della “poesia della 
macchina” futurista. Insomma – il piano della discussione declina sensibilmente dalla 
cultura visiva alla politica - se Consagra è l’“artista-operaio promesso dalla società 
comunista”, Turcato potrebbe suscitare il sospetto dei compagni “per il suo tono decadente, 
borghese ed europeo”.     
 
23. A. MEZIO, Il torinese ad Eboli (“Gallerie”), III, 16, 21 aprile 1951, p. 12. Mezio 
recensisce la mostra di Piero Martina alla Galleria del Pincio. Pubblica qualche stralcio 
dell’introduzione di Carlo Levi in catalogo ed evidenzia i legami di Martina con i Sei artisti 
torinesi: nella sua pittura si legge “l’eleganza e la pulizia formale, il gusto dei toni freddi e 
l’orrore per gli impasti, per le croste e la cucina ottocentesca, il cosmopolitismo e la 
tenerezza sentimentale” del gruppo dei Sei. Cala un attacco frontale al vecchio (e 
probabilmente al nuovo) Lionello Venturi, definendo quello dei Sei un gruppo “non di 
pionieri, né di esploratori, ma di epigoni” che desideravano “portare un tono di raffinatezza 
parigina in una città che si gloria di essere più parigina di Parigi”. Le tappe della 
parginizzazione di Torino erano ricostruibili con agio: “sostituire la critica di Lionello 
Venturi alla critica di Enrico Thovez; mettere Modigliani e Matisse al posto di Delleani”. 
Altrettanto evidenti, tuttavia, i limiti di queste operazioni: è pittura che viene dalla pittura, 
niente più che stilismo. E Martina “rimane il torinese di bon ton che si rimbocca i pantaloni 
e non vuole sporcarsi i polsini anche quando si affaccia a guardare l’inferno”, “col colletto 
di celluloide e la giacca lavata a secco”. Tra le pitture esposte al Pincio, “paesaggi 
dell’Abruzzo e delle Puglie”: “il Mezzogiorno è la grande scoperta del dopoguerra 
italiano”, e per i piemontesi è un argomento “orecchiato da Gobetti” e dal “libro di Carlo 
Levi sulla Repubblica dei Cafoni”. Pure, nei lavori di Martina, “non c’è nulla di infernale e 
di magico”, ma “c’è la stessa preoccupazione di eleganza che domina le sue gamme 
torinesi in grigio e azzurro”. Insomma, c’è tutta la pittura, ci sono Marc e Kandinsky, 
Menzio e Chessa.       
    
24. L'INVITATO, La pace (“I giorni”), ibid. Tra cultura e satira di costume, attraverso la 
specola anticomunista della redazione de “Il Mondo”, Giulia Massari si occupa della 
Mostra della Pace organizzata alla Galleria della Conchiglia. Mostra “politica”, promossa 
dall’intellighenzia comunista e propagandata in quelle settimane da “Vie Nuove” (per una 
prima conferma dell’aggiornamento dei redattori de “Il Mondo” sui problemi impostati da 
“Vie Nuove”, 1950, n. 48). 240 gli artisti invitati, 378 le opere presentate (“ma non tutte… 
esposte”). L’invitato mette la lente sugli aspetti mondani dell’esposizione: “alcuni 
comunisti” che osservano le reazioni dei visitatori “davanti alla scultura di Cannilla” o 
“davanti al quadro di Mucchi”, anche se “i veri giudizi saranno dati fuori della galleria”. 
Cita le parole di Guttuso a proposito del legame tra arte e politica pronunciate al Congresso 
del Partito, e menziona la visita alla mostra da parte di Togliatti e Michele Pellacani, 
vicedirettore di “Vie Nuove” e membro della commissione giudicatrice dell’esposizione. 
Raccoglie infine i pareri di due visitatori di fronte alle opere degli artisti premiati 
(Purificato per la pittura, Mazzacurati per la scultura), denunciando lo scollamento tra le 
posizioni assunte dagli intellettuali e dai semplici militanti, che si orientavano con 
difficoltà tra incomprensibili “linee che si intersecano” cui era complicato attribuire un 
significato politico.  
 
25. A. MEZIO, Venti mostre (“Gallerie”), III, 17, 28 aprile 1951, p. 12. Subito dopo un 
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confronto dal sapore strapaesano tra la vecchia Roma della “suburra”, delle sere 
“impregnate dell’odore dei carciofi fritti”, e la città d’inizio anni Cinquanta, tra “trattorie 
per italo-americani” e “caffè esistenzialisti”, Mezio mette la lente sul mondo delle gallerie 
d’arte romane che “cambiano pitture come negli alberghi si cambiano le lenzuola”. Sono 
analizzate alcune delle esposizioni visibili in quelle settimane nella capitale. Le scelte di 
Mezio rivelano, in chiave antimodernista, la predilezione del gruppo de “Il Mondo” per 
l’arte che non snobba la rappresentazione e per gli oli degli “ingenui” (l’articolo esce 
polemicamente a breve distanza dalla condanna dello snobismo, del pariginismo della 
pittura moderna, 1950, n. 23): Armando Buratti, “pittore che fa parte del gruppo del 
Portonaccio” (“comunisti o filocomunisti” neorealisti, riuniti attorno a Vespigani) e che si 
muove “tra Utrillo e Van Gogh”, esponeva alla galleria della Finestra; Giuseppe Viviani, 
“artista di testa, che vorrebbe conservare l’ingenuità di un vero pittore domenicale”, 
esponeva alla Galleria del Pincio; Titina De Filippo esponeva i suoi papiers collés che 
portavano gli umori “delle scene di genere ottocentesco”. E ancora, Titina Rota, la cui 
mostra di “composizioni surrealiste” era introdotta, in catalogo, da un testo di Corrado 
Alvaro, collaboratore de “Il Mondo”; nel quartiere di Monteverde, inoltre, Guttuso, 
Omiccioli, Afro, Pirandello, Fazzini esponevano, tra arte e politica (l’iniziativa era stata 
presa dalla sezione rionale del Pci; Mezio vi si sofferma in continuità con le battaglie 
anticomuniste del settimanale, per le quali si veda per esempio 1951, n. 24) opere collegate 
a temi sportivi; quattro frati Cappuccini esponevano alla Barcaccia.               
 
26. A. MEZIO, Futurballa (“Gallerie”), III, 18, 5 maggio 1951, p. 12. La mostra in 
onore di Giacomo Balla organizzata dal gruppo Origine presso la Galleria di via Aurora dà 
occasione di ragionare sulla “ripresa di curiosità per il futurismo”. Curiosità rinata attorno 
alla metà del secolo, attraverso tappe che avevano riportato il futurismo sul tavolo della 
discussione artistica internazionale: dalla mostra “dei cinquant’anni di pittura italiana” a 
Parigi fino alla retrospettiva alla Biennale veneziana (sulla quale 1950, n. 40), passando per 
i “fascicoli di Zervos” (il primo numero dei “Cahiers d’art” del 1950 è dedicato proprio 
alla mostra parigina e all’arte italiana contemporanea a partire dalla stagione delle 
avanguardie). La spinta decisiva per la nuova retorica del futurismo “viene dall’America, e 
dalla Svizzera”, “dalle frettolose sistemazioni degli storici americani dell’arte”. L’ostilità 
nei confronti dello strapotere economico e culturale americano è calato sulla scorta di un 
antimperialismo che costituisce un problema vivo per il gruppo de “Il Mondo”, gruppo 
tenacemente europeista e fautore di un regionalismo culturale minacciato 
dall’internazionalismo dei cifrari delle nuove avanguardie. La mostra alla Galleria di via 
Aurora risulta, agli occhi di Mezio, fortemente angolata; la selezione delle opere 
significativamente elusiva, calibrata dai profeti della modernità in funzione della ricerca di 
“addentellati storici” per la pittura astratta. Non è presentato alcuno dei “ritratti passatisti di 
signore coi petti a davanzale” che Balla ha dipinto accanto ai “quadri di velocità”; nulla 
emerge dell’artista che si è formato sull’opera di Pellizza di Volpedo; nulla del “suo 
romanticismo alla Balestrieri” e dei suoi “motivi pascoliani”. Il futurismo, conclude Mezio 
in chiave fortemente polemica nei confronti della velleità delle vecchie e nuove 
avanguardie, finisce con la morte di Boccioni. Negli anni Venti, “gli anarchici andranno al 
governo, Marinetti finirà accademico e traduttore di Tacito, e gli ingenui, i puri tipo 
Balla… saranno costretti, per vivere, a fare del passatismo e dell’arte commerciale”. 
 
27. R. MUSATTI, L'architettura giudicata, III, 19, 12 maggio 1951, p. 6. Il testo è una 
recensione della Storia dell’architettura moderna di Bruno Zevi (Torino, Einaudi, 1950). 
Con Zevi, a partire dal 1955 collaboratore de “L’Espresso” di Benedetti e Scalfari, entra 
nell’orbita dei contatti e degli interessi de “Il Mondo” un altro dei personaggi chiave della 
cultura terzaforzista italiana (molti antifascisti democratici, tra cui Zevi, negli anni 
Quaranta si erano radunati attorno a riviste laiche come il mensile “Mercurio”, diretto da 
Alba De Céspedes). Per quel che attiene ai riferimenti culturali e civili de “Il Mondo”, Zevi 
si sistemava accanto a Ragghianti: interlocutori importanti, tra cultura e politica, per il 
gruppo de “Il Mondo”, pure assestato su posizioni di più marcato passatismo in materia 
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d’arte e architettura come attesta, per esempio, la diversità di vedute emersa a partire dalla 
seconda metà degli anni Cinquanta tra “Il Mondo” e “L’Espresso”, tra Cederna e lo stesso 
Zevi. Musatti evidenza i punti di forza del ragionamento di Zevi nella Storia 
dell’architettura moderna: l’attacco, in chiave “organica”, nei confronti di chi sposa la 
“superstizione evoluzionistica” e vorrebbe “identificare nel razionalismo l’età aurea 
dell’architettura”; l’insistenza sul ruolo giocato da Pagano e Persico negli anni tra le due 
guerre; la sottolineatura dello “svuotamento dell’esperienza razionalista” e l’emergere 
dell’indirizzo “organico”. Parte rilevante, all’interno del volume, è riservata all’architettura 
americana e a Frank Lloyd Wright, cui proprio nel 1951, a Venezia, Zevi, docente presso 
lo IUAV, avrebbe consegnato la laurea ad honorem. Su Wright e sempre sulle colonne de 
“Il Mondo”, Musatti sarebbe tornato a scrivere qualche settimana più tardi (1951, n. 39).  
 
28. V. SINISGALLI, La rosa di Crivelli (“Aria di Milano”), ibid., p. 7. Sinisgalli 
ricostruisce la storia del palazzo di Brera, pesantemente danneggiato dai bombardamenti 
nel corso della seconda guerra mondiale. Tra letteratura e costume, menziona alcuni dei 
visitatori abituali del Palazzo e delle sue collezioni, tra i quali “un devoto di Melchiorre 
Gioia”. Riguardo alla Pinacoteca, “da osservazioni fatte imparzialmente a chi passa tutta la 
giornata tra i quadri”, risultava che l’“uovo perfettamente grigio” di Piero della Francesca 
fosse il quadro più ammirato. E sulla Pala, Sinisgalli si sofferma. Chiude con una 
considerazione: “poche sono le persone di gusto che si siedono davanti alle Cene di 
Tintoretto, tanto meno davanti… a Carlo Crivelli”, in particolare davanti alla “semplice 
rosa”, squisito dettaglio “ai piedi del trono” della Vergine (il riferimento è probabilmente al 
Trittico di San Domenico).       
  
29. A. MEZIO, Promotrice (“Gallerie”), ibid., p. 12. Mezio si occupa della mostra della 
Promotrice di Torino alla palazzina del Valentino. “La novità di quest’anno al Valentino 
sono gli astrattisti, con una sala interamente dedicata al loro gruppo, a cura di Paolucci”. 
Sala che non merita attenzione, chiosa Mezio, in aperta polemica antimodernista, perché i 
suoi pittori “soddisfano come possono il bisogno polemico del tempo”. Meglio allora “dare 
un’occhiata ai pittori di Bardonecchia”, pittori di “paesaggio locale”, di “formula 
ottocentesca”. Tra essi sono citati De Grada, Seibezzi, il milanese Donato Frisia, artisti che, 
tuttavia e eccetto Bartolini, romano, dipingono “tutto, tranne il paesaggio di 
Bardonecchia”. Mezio non cela un sentimento di nostalgia, per una esposizione che non 
regge il confronto con le vecchie Promotrici, “quando Torino poteva mettere in campo, con 
i suoi Delleani e i suoi Pasini, i suoi Quadrone e i suoi Gamba, una tale sfilza di nomi” da 
competere con Milano e Napoli. Quella di Torino era una crisi culturale e sociale tout 
court, che coinvolgeva anche una borghesia “ogni giorno sempre più estenuata, sempre più 
indecisa”. Notizie da Torino reca anche l’articolo di Mezio pubblicato ne “Il Mondo” la 
settimana successiva (1951, n. 30).       
 
30. A. MEZIO, Passeggiata scolastica (“Gallerie”), III, 20, 19 maggio 1951, p. 12. 
L’articolo è il secondo e ultimo relativo al soggiorno torinese di Mezio (sempre da Torino, 
lo scritto della settimana precedente, 1950, n. 29). Il critico fa visita ad una “mostra 
dedicata ai disegni dei ragazzi”, organizzata negli uffici della “Gazzetta del Popolo” con 
“l’approvazione del Ministero della Pubblica Istruzione” (sull’arte dei ragazzi e degli 
ingenui, in polemica contro ogni accademismo e formalismo, è frequente l’attenzione di 
Mezio; si veda, per esempio, 1950, nn. 43, 63, 66). “Tra i cinquecento e più disegni, 
acquerelli, tempere”, “c’è soltanto da lamentare che non siano rappresentati (o 
scarsamente) le scuole meridionali”. L’occasione dell’esposizione permette a Mezio di 
approfondire l’analisi storica e sociale di Torino inaugurata nello scritto, citato, del 12 
maggio:  “la mostra dei bambini italiani non poteva avere una sede più degna… Torino è 
ancora piena di gente che crede nei problemi educativi e dell’infanzia”. Città “sabauda, 
operaia e progressiva”, “la città del Cuore di Edmondo De Amicis”; “contro la fatalità 
della storia, che la condannava alla retorica letteraria ed estetizzante delle dannunziane 
città del silenzio”, Torino aveva reagito “col proletariato più moderno d’Italia”. Era, 
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inoltre, la città di Paola Carrara Lombroso e del “Centro di studi sulla letteratura infantile”. 
A conferma del legame stretto tra cultura e politica, legame decisivo per comprendere le 
battaglie degli uomini de “Il Mondo”, l’articolo di Mezio affronta due problemi che erano 
tra le priorità del settimanale: la questione meridionale e l’istruzione.       
 
31. A. MEZIO, Autoritratti (“Gallerie”), III, 21, 26 maggio 1951, p. 12. Tre pittrici 
esponevano contemporaneamente a Roma, tra le gallerie del Pincio e l’Obelisco: Adriana 
Pincherle, Titina Maselli e Katy Castellucci. Raro è che le donne, fatte “più per vivere che 
per raccontarsi”, dipingano, chiosa Mezio; tra le poche eccezioni Berthe Morisot, Suzanne 
Valadon e, in Italia, Deiva De Angelis che, “popolana e autodidatta”, aveva dipinto “i soli 
quadri vivi fatti a Roma negli anni del [primo] dopoguerra” (sulla predilezione di Mezio 
per l’antiaccademismo di Deiva De Angelis, 1951, nn. 17, 32). Mezio si sofferma sull’arte 
delle donne anche perché “sono le ultime o quasi a non aver rotto i ponti con la 
figuratività”. Infatti esse mettono nella loro pittura “tutto ciò che una donna intelligente 
può avere in se stessa di estro, di capriccio, di personale e persino di autobiografico”, vale 
a dire – l’attacco al nuovo formalismo astratto è palese - “tutto ciò che l’astrattismo 
proibisce all’artista quale materiale spurio e perciò inconciliabile con la vera poesia o la 
vera pittura”. Di Katy Castellucci, allo Zodiaco, rimbalzava agli occhi di Mezio “il 
bagaglio romano e marguttiano”, cioè “la cartavelina tonale, neopicassiana, purista”, con 
influssi da Mafai a Ziveri. Della Pincherle, Mezio rileva il “profondo patetico, le 
“illusioni”, i “colpi di testa mancati”, il tutto “sostenuto con fierezza spagnolesca sotto un 
manto di eleganza parigina”; in alcune opere, tuttavia, si leggeva troppo Matisse e troppa 
“cultura”. Titina Maselli, infine, evocava “un po’ di quella poesia della vita moderna che 
gli impressionisti iniziarono con le corse dei cavalli, il caffè concerto…”; tuttavia, rifiutava 
la retorica e l’“evasione”, e nella “povertà volontaria dei suoi mezzi c’è una lezione di 
serietà che va intesa”. E allora, il segreto delle donne è presto detto: non rincorrono 
stilismi, facili formule pittoriche, ma hanno “un piccolo messaggio in una bottiglia da 
affidare sulle onde della pittura”. Nell’articolo della settimana successiva, Mezio sarebbe 
tornato sulla questione delle donne pittrici (1951, n. 32).         
 
32. A. MEZIO, La donna pittrice (“Gallerie”), III, 22, 2 giugno 1951, p. 12. Estendendo 
il proprio raggio d’azione oltre i limiti dell’arte contemporanea, Mezio prosegue l’analisi 
delle donne pittrici inaugurata la settimana precedente (1951, n. 31). Menziona le più 
celebri donne col pennello a partire dall’età moderna tra Italia e Francia: da Vigée Le Brun 
a Rosalba Carriera, da Artemisia Gentileschi a Rose Bonheur, da Marie Laurencin a Marie 
Blanchard e – ancora - Deiva De Angelis. Ancora in cerca dell’arte degli “ingenui”, dei 
semplici, Mezio si sofferma su due casi: quello di una americana, nonna Moses, 
“vecchietta di ottant’anni, che dipinge vedute di piccole città e scenette di vita locale”, arte 
alla Rousseau e alla Orneore Metelli; quello della “pittura domenicale”, o “Arte del Sacro 
Cuore”, uscita dalle mani di Séraphine di Senlis, il cui caso aveva colpito un “tedesco 
fanatico di pittura primitiva” come Uhde. Per chiudere: “in tutta la storia dell’arte non c’è 
né una Saffo né una Caterina da Siena”, mancano figure di primo piano. Quelle che si 
possono enumerare “sono personalità che interesseranno fra cinquanta o cento anni i 
Dizionari di Belle Arti e un po’ meno il Museo”.          
 
33. V. SINISGALLI, Triennale (“Aria di Milano”), III, 23, 9 giugno 1951, p. 8. Tra arte 
e costume, Sinisgalli si occupa della Triennale di Milano. Poche le note circa le opere 
esposte: Sinisgalli appunta, in tutta fretta, che “le sculture sono astratte come le uova che 
piacciono a Max Bill”. Riferisce, in seguito, di un colloquio con un anonimo signore che 
affermava come, nell’arte contemporanea, “nel campo dell’aggiornarsi si era andati troppo 
oltre”. Sul piano dell’aneddotica, racconta di alcune discussioni d’arte alla trattoria 
Bagutta, discussioni che avevano coinvolto alcuni intellettuali divisi sul visto per entrare in 
Italia concesso a Max Bill, “comunista” e “svizzero”, e negato a Fernand Léger, 
“comunista e francese”. Riferisce dell’incontro tra alcuni pittori e una “donna bellissima”, 
avvenuto al “dancing che è di fianco al palazzo della Triennale”: la ragazza non sapeva che 
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“Novecento” significava tutt’altro che modernità e avanguardia. Qualche nota è riservata 
da Sinisgalli alla “mostra delle sedie antiche” ordinate dall’architetto Gardella; alla “mostra 
dei cartelloni pubblicitari” che tanto piaceva ai “compilatori della rivista Graphis”; alla 
mostra “di alcuni oggetti sportivi”; alla mostra “dei libri d’arte” (tra i quali Sinisgalli cita 
“il manoscritto del De Prospectiva Pingendi” e “un libro inciso da Dürer”); alle mostre 
“dell’architettura spontanea e del disegno industriale”.  
 
34. A. MEZIO, Goya in Corea o i massacri al Museo (“Gallerie”), ibid., p. 12. Del 
Salon de Mai parigino del 1951 Mezio non ha esperienza diretta, ma filtrata attraverso il 
canale costituito dal settimanale “Les lettres françaises”. La rivista, nel numero del 10 
maggio 1951, aveva pubblicato una riproduzione del Massacro in Corea di Pablo Picasso; 
l’opera, presentata, appunto, al Salon, è descritta minutamente da Mezio, al fine di 
evidenziare che “in questo dipinto, dei coreani non c’è neanche l’ombra”. Non ci sono i 
coreani, in un’opera che è mero citazionismo, cultura, ricetta, con tutti gli ingredienti del 
Museo: “Luca Signorelli (ma il Signorelli peggiore e di maniera) e Degas (quello giovanile 
degli Spartani), Goya e gli egiziani si affrontano in una specie di torneo ariostesco, armati 
di tutti i trucchi, le convenzioni, i canoni stilistici messi in opera dalla storia dell’arte”. E 
ancora, ci sono “le fucilazioni del 2 e del 5 maggio” di Goya, su cui “si sovrappongono una 
quantità di altri elementi che bisogna decifrare”, da Dürer a “qualche fiammingo”. Contro 
il camaleontismo di Picasso, che “non conosce muri o paratie stagne nella storia dell’arte”, 
il gruppo de “Il Mondo” aveva più volte preso posizione (per il primo testo in questa 
direzione, 1949, n. 23). L’opera di Picasso era letta come nulla più che un coltissimo 
compendio di stili: sbagliano “sia coloro che vedono nei Massacri un’apertura nuova, sia 
coloro che vi scorgono un contributo alla polemica realista”. Mezio dà conto delle 
difficoltà di lettura dell’opera dimostrate dai critici di alcuni giornali francesi, “Le Monde”, 
“Le Figaro”, “Combat”, ancora presi nelle infinite trappole di Picasso; riferisce, inoltre, 
delle manipolazioni politiche operate dai comunisti di “Les lettres françaises” che, per 
aiutare la pittura del secondo Novecento “a tirarsi fuori dalle secche dell’astrattismo”, 
sostenevano Picasso leggendo nelle sue opere l’ortodossia del realismo socialista. Nelle 
righe conclusive, Mezio cita Ragghianti e la Miscellanea minore di critica d’arte (Bari, 
Laterza, 1946): l’antiformalismo di Ragghianti, nella Miscellanea indirizzato contro le 
suggestioni letterarie ed il citazionismo di De Chirico, è ripreso da Mezio nella polemica 
antipicassiana. Si tratta del primo riferimento esplicito di Mezio ai testi di Ragghianti, testi 
decisivi per il gusto degli uomini della redazione de “Il Mondo”.    
 
35. C. ANTONI, L'attacco al Rinascimento (“Il tempo e le idee”), III, 24, 16 giugno 
1951, p. 7. Carlo Antoni recensisce il volume di Wallace K. Ferguson, The Renaissance in 
historical Thought (Cambridge, The Riverside Press, 1948), volume che indaga il concetto 
di Rinascimento dagli umanisti a Jacob Burckhardt, e che fa il punto sulla fortuna del 
Rinascimento negli studi storici, tra esaltazioni e negazioni “del Rinascimento come epoca 
originale nella storia della civiltà”. Antoni, allievo di Benedetto Croce non fa mancare, tra 
le critiche al volume, il fatto che “Ferguson non ha tenuto conto delle spiegazioni che il 
Croce ha dato della non-storicità dell’opera del Burckhardt”. Riferimenti al magistero 
crociano erano obbligati per gli uomini del gruppo de “Il Mondo”, anche al di fuori del 
numero degli allievi del filosofo. Poche settimane più tardi, Croce sarebbe intervenuto 
direttamente - e su questioni figurative - sulle colonne del settimanale (1951, n. 42).   
  
36. A. MEZIO, Battaglie e paesaggi (“Gallerie”), ibid., p. 12. Presso il Casino 
dell’Aurora di Palazzo Parravicini era aperta una mostra dedicata a Massimo d’Azeglio: 
oltre a dipinti, “una piccola sezione documentaria sul d’Azeglio politico e statista” a cura 
di Alberto Ghisalberti, direttore del Museo del Risorgimento di Milano. Ghisalberti 
intendeva prendere posizione contro “l’andazzo della storiografia radicale, impegnata a 
rappresentarci un d’Azeglio stretto di mente, retrivo, codino, reazionario fino all’osso (un 
ruffiano, dirà Gramsci)”. Il problema era cruciale per i collaboratori de “Il Mondo”: 
investiva il giudizio sul Risorgimento italiano e segnava la distanza dall’intellighenzia 
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comunista. Per quel che concerne d’Azeglio artista, i suoi quadri “sono una storia del 
medioevo ad uso degli italiani del tempo”, pregni di letteratura: “Stendhal copiava dalla 
pittura e d’Azeglio dall’Ariosto e dalla leggenda locale”. Opere figlie della “pittura storica 
che diluviò sull’Italia nell’Ottocento”, opere tenacemente passatiste in un contesto in cui 
“dalla Fiat uscivano le prime automobili e l’aeroplano volava già sulla Manica”. Tuttavia, 
nei suoi quadri c’era “una vena di romanticismo che li nobilita di fronte alla pittura storica 
venuta negli anni successivi”. Perché d’Azeglio “aveva parecchi numeri per essere un 
artista minore ma sensibile”, ma questi numeri “rimasero sopraffatti dalle buone 
intenzioni” e “dal surmenage dei tempi”. 
  
37. L'INVITATO, La Chiesa (“I giorni”), ibid. L’Invitato segue l’inaugurazione e 
l’apertura ai fedeli e al pubblico della Chiesa di Sant’Eugenio a Roma. Al solito, 
l’attenzione è per le questioni mondane e per i visitatori accorsi all’evento: tra questi, un 
pittore che “doveva andare a una mostra all’Obelisco, dove si vede fra l’altro San Pietro 
distrutto dalle fiamme”. Tra gli scultori che avevano lavorato all’interno della Chiesa, 
Giulia Massari cita Fazzini, Manzù, Berti, Biagini e Torresani.     
 
38. A. MEZIO, Vedute romane (“Gallerie”), III, 25, 23 giugno 1951, p. 12. La Galleria 
del Pincio ospitava una mostra di Francesco Trombadori, “assiduo frequentatore per 
quarant’anni di Aragno”; negli stessi giorni, Giuseppe Cesetti, presentato da Giulio Cesare 
Silvagni e Leonardo Sinisgalli, esponeva a Parigi, alla Galleria La Boétie. Trombadori 
risultava agli occhi di Mezio immutato nelle intenzioni pittoriche (“cambiamento… 
apparente”, epidermico, chiosa il critico) nonostante avesse cambiato più volte tavolozza: 
“legge bene nella pittura di Morandi, accetta la polemichetta postimpressionista di Mafai; e 
si ricorda perfino di Ziveri”. “Saggio e sedentario”, continuava a riscrivere “la sua pagina 
di paesaggio romano o siciliano con la stessa mano attenta e studiosa”. Ha il difetto di 
molti dei “pittori di paesaggio degli ultimi tempi”, “pittori nutriti di sola pittura”, vale a 
dire quello “di non vedere più la natura”. Le opere migliori sono “quelle due o tre vedute di 
Roma” nelle quali abbandona la tecnica ed abbraccia l’espressione, in cui, insomma, si 
dimentica “di tutti i problemi tonali e simili”; opere nelle quali “l’occhio di Trombadori 
rimane felicemente quello di una generazione di pittori più sensibili alla poesia del 
paesaggio locale”. Il “bestiario primitivo” di Cesetti rivela una “stupidità antica”, “senese”: 
i suoi animali “battono alle porte di un mondo sotterraneo”. Ancora, da parte di Mezio, 
righe su opere tenacemente ancorate ad una figurazione che rifiutava la modernità, 
l’internazionalismo dell’avanguardia alle due sponde dell’Atlantico; righe evocanti 
un’Italia paesana, regionale, che rifiutava di finire soffocata dai miti metropolitani; righe 
esaltanti l’arte dei “semplici”, imbevuta di antiaccademismo, antiformalismo, “stupidità”, 
ingenuità.     
 
39. R. MUSATTI, L'architetto alle praterie, III, 26, 30 giugno 1951, p. 8. L’articolo 
conferma l’attenzione riservata a Frank Lloyd Wright da parte di Musatti, già manifestata 
nell’ambito della recensione della Storia dell’architettura moderna di Zevi (1951, n. 27). Il 
1951 è l’anno in cui in Italia Wright riceve la laurea ad honorem allo IUAV di Venezia; è, 
inoltre, l’anno della mostra fiorentina (Palazzo Strozzi) delle opere dell’architetto, evento 
dietro al quale è riconoscibile la presenza di Ragghianti. Zevi, Musatti, Ragghianti: sono 
tre riferimenti importanti per comprendere le ragioni della promozione di soluzioni di 
architettura organica nelle pagine del settimanale diretto da Pannunzio. Musatti descrive i 
momenti salienti dell’incontro italiano con Wright, cui l’Italia piace, “malgrado i ruderi, 
malgrado il Rinascimento”. Ricorda il precedente soggiorno a Fiesole dell’architetto, 
attorno al 1910. Menziona i successi di Wright e i suoi progetti, da Tokyo al Middle West 
americano, progetti nei quali la casa diventa la “nobile compagna dell’uomo e degli 
alberi”. Musatti aggiunge qualche aneddoto sui giorni trascorsi da Wright a Roma: Wright 
che non amava Michelangelo architetto, perché nei suoi progetti “la forma ha soverchiato 
arbitrariamente la funzione”. Meglio il “modesto” Valadier, che “ha aperto le terrazze della 
sua Casina verso il verde del Pincio”. In conclusione, alcune note su Taliesin, “nel deserto 
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dell’Arizona”, dove ogni anno Wright si spostava con gli allievi della sua scuola, la sua 
“democratic community”. Riguardo a quest’ultima segnalazione di Musatti: il legame tra 
arte/architettura e società/comunità era cruciale per i collaboratori de “Il Mondo”, in 
particolare per un uomo vicino a Olivetti come Riccardo Musatti. La questione Wright si 
sarebbe riaperta ne “Il Mondo” nel 1954, quando si sarebbe acceso il dibattito sulla casa 
progettata dall’architetto per il Canal Grande di Venezia (1954, n. 10).                
  
40. A. MEZIO, Caravaggio milanese (“Gallerie”), ibid., p. 12. La grande retrospettiva di 
Caravaggio e dei caravaggeschi, curata da Roberto Longhi, era aperta a Milano, a Palazzo 
Reale (finalmente riaperto dopo i bombardamenti del 1943). Mezio ironizza sul “perfetto 
lancio pubblicitario” della mostra e sulla ricostruzione storico-critica longhiana, che aveva 
indirettamente confortato il campanilismo lombardo “con le sue ricerche sulla formazione 
locale, bresciana e bergamasca” di Caravaggio. Mezio è scettico riguardo alla genealogia 
lombarda dell’arte di Caravaggio, tesi che “trova i suoi limiti nel tenore provinciale” della 
cultura dei pre-caravaggeschi; il campanilismo “non basta a fare inghiottire quei rospi che 
sono i pedagoghi del Caravaggio”. Il critico fa il punto sulla querelle Longhi-Venturi in 
materia di attribuzioni, con particolare riferimento al “misterioso ritratto del cardinale 
[Maffeo] Barberini”, ora a Firenze; torna sulla lettura di Marangoni, che per il Caravaggio 
del Bacco degli Uffizi aveva parlato di “pre-ingrismo”, formula “mille volte più felice 
dell’equazione Caravaggio-Peterzano proposta successivamente da Longhi”; accenna, 
ancora in chiave antilonghiana e in riferimento alle analogie del Bacco, al richiamo di 
Berenson al “piccolo Budda della stampa giapponese”. Problemi di genealogia visiva che 
nascono dalla “ricchezza poetica delle opere giovanili” di Caravaggio, prima che fosse 
“assorbito dalla Controriforma, dal bigottismo gesuitico, dalla pittura di genere e dal 
cinematografo”. Mezio segnala la presenza, in mostra, di una sezione riservata ai 
documenti utili alla ricostruzione storica. Le ultime considerazioni del critico sono 
costituite da un attacco a Roberto Longhi e ai suoi allievi, al loro incessante lavoro attorno 
a Caravaggio: “persino Anna Banti ha contribuito al lavoro del marito, con un romanzo alla 
Virginia Woolf su Artemisia Gentileschi, figlia di un noto caravaggesco…”; è, questo, un 
attacco alle “troppe autocitazioni”, “alla battaglia delle attribuzioni”, “alla riabilitazione 
forzata che tutta questa fioritura di ricerche particolari sul Seicento sta provocando per tanti 
aspetti secondari di quel secolo” (Mezio allude ad artisti come Antiveduto Gramatica, 
Giovanni Serodine, Orazio Borgianni, i Bamboccianti). Poca arte – lo si legga anche in 
senso crociano - nella mostra di Longhi: “guai che capitano quando la storia cade 
nell’erudizione e il critico non sa chiudere in tempo la porta alla tesi” (sulla mostra anche 
1951, nn. 43, 46, 52, 55, 62).               
 
41. A. MEZIO, L'Accademia di Rio Bo' (“Gallerie”), III, 27, 7 luglio 1951, p. 12. Mezio 
si occupa dell’esposizione milanese “dei partecipanti al concorso per i migliori disegni tra i 
ragazzi delle scuole elementari italiane” (sull’arte dei ragazzi e degli ingenui, in polemica 
contro formalismo e intellettualismo dell’arte contemporanea, era frequente l’attenzione di 
Mezio; si veda, per esempio, 1950, nn. 63, 66; 1951, n. 30). “Il pezzo forte è rappresentato 
dalla scuola di San Gersolé, con una bellissima serie di tavole a colori”, e dai “pittori di 
San Severino”, allievi del maestro Federico Moroni e provenienti da Bernaccino, frazione 
di Sant’Arcangelo di Romagna. Se l’arte di San Gersolé è erede di “una tradizione di 
avarizia e di crudo realismo”, a San Severino tutto “diventa bizzarria, estro, fantasia, amore 
del colore e della deformazione”. I fanciulli, come i primitivi, i dilettanti, si “trovano più 
facilmente all’avanguardia”, sono “più liberi, meno legati a concezioni e a mezzi 
tradizionali d’espressione”; “godono di una spregiudicatezza che gli adulti debbono 
fabbricarsi faticosamente, facendo appello a tutte le risorse della cultura e del museo”. 
Risorse della cultura che vanno a danno del “genio poetico dell’infanzia”, del 
“temperamento individuale”: “a Milano compare anche il noto professor Mazzon con i suoi 
allievi educati dal suo gusto per i cataloghi d’arte moderna”.            
 
42. B. CROCE, Il compito proprio del critico d'arte, III, 28, 14 luglio 1951, p. 6. Croce 
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interviene direttamente nel dibattito culturale de “Il Mondo” e si sofferma sui doveri del 
critico. Il testo è articolato perlopiù attorno a problemi di teoria e critica della letteratura, 
problemi sollevati dalla lettura di alcuni saggi di Francesco De Sanctis. Il testo di Croce 
non ha cioè attinenza con questioni di pittura e scultura e con la sua Critica e la storia delle 
arti figurative, ristampata nel 1946 (Bari, Laterza).  
  
43. A. MEZIO, L'occhio del cavallo (“Gallerie”), ibid., p. 12. Mezio torna sulla mostra 
milanese di Caravaggio e dei caravaggeschi, a due settimane dal primo scritto pubblicato 
su “Il Mondo” (1951, n. 40; su Caravaggio anche 1951, nn. 46, 52, 55, 62). Il taglio del 
testo è particolare, e investe i rapporti tra due arti della visione, la pittura ed il cinema: la 
mostra è definita “il più grande successo cinematografico dell’annata”; Caravaggio, “tre 
secoli prima che fosse inventata la macchina cinematografia… aveva inventato il 
cinematografo, il montaggio, le inquadrature”. Non estranea a tale giudizio deve essere 
stata la coeva attività culturale di Ragghianti, impegnato a partire dal 1948 nei suoi 
critofilm e in procinto di pubblicare Cinema arte figurativa (Torino, Einaudi, 1952); 
importante, in questo senso, anche la figura di Pannunzio, che al cinema ed alla fotografia 
aveva attribuito fin dagli anni Trenta un ruolo decisivo e connesso con istanze di realismo. 
Le opere in mostra citate da Mezio sono molte, ma a titolo esemplificativo dello schema 
messo in campo dal critico si menzionano le tele di San Luigi dei Francesi, che “sembrano 
degli schermi”; “Il Martirio di San Matteo”, “realizzato con una panoramica radente, che 
mostra nella testa di Michelangelo l’esistenza del carrello mobile”. Mezio prosegue con un 
ragionamento tra arte e politica sulla grandezza del realismo caravaggesco, realismo che “è 
nemico del dogma; è verità sperimentata sotto tutti i regimi paternalistici o a senso unico”. 
La cultura antitotalitarista del gruppo de “Il Mondo”, sensibile nello scritto di Mezio, esalta 
la libertà di Caravaggio e prende di mira tanto la Santa Inquisizione quanto la “cultura 
accademica”. Caravaggio aveva avuto la fortuna di trovare “dei collezionisti intelligenti 
quali Maffeo Barberini e il cardinale Del Monte”. La sua eredità, invece, era stata tradita, il 
suo realismo e l’amore della verità “insabbiati nella solita sacrestia e nella solita casistica”. 
Gli unici continuatori di valore, si contano all’estero: Vermeer (della cui opera c’era traccia 
a Palazzo Reale) ne era un prova. In Italia non rimanevano che “le spoglie del 
caravaggismo, le spade di latta… la parte più appariscente e esteriore”, manipolata dai 
gesuiti che avevano scaricato “la formula del suo contenuto rivoluzionario” (su Caravaggio 
e i caravaggisti anche 1955, n. 73).                  
 
44. A. MEZIO, Pezzi unici (“Gallerie”), III, 29, 21 luglio 1951, p. 12. Alla Galleria dello 
Zodiaco erano esposte “una ventina di incisioni e litografie di Matisse e cinque o sei 
ceramiche di Picasso”, della “collezione di pezzi unici fabbricati a Vallauris” (su cui, in 
precedenza, 1949, n. 34). Si doveva proprio alle ceramiche picassiane “se da qualche anno 
i pittori d’avanguardia fabbricano piatti, bottiglie e boccali”, invadendo con la propria 
cultura “un prodotto che sarebbe stato meglio lasciare alle sue tradizioni artigianesche, 
anonime e popolari”. La polemica è ancora tra scuola e ingenuità di mezzi, tra cultura e 
onestà d’espressione. L’attacco a Picasso è, in questo contesto, paradigmatico: anche dietro 
al suo ritorno alla materialità c’era “il sottinteso culturale della sua pittura” (l’ostilità nei 
confronti di Picasso è la medesima ad avere ispirato lo scritto di più d’un mese precedente 
1950, n. 34); le sue ceramiche sono ibride, troppo rare “per essere degli oggetti d’uso 
quotidiano e troppo poco per diventare delle opere d’arte”. Mezio porta all’attenzione dei 
lettori la pubblicazione delle Céramiques de Picasso (Paris, Skira, 1948): delle diciotto 
opere lì riprodotte, due erano visibili a Roma. Per quanto riguarda Matisse, Mezio offre un 
ragionamento analogo: “anche Matisse sente il bisogno di uscire dalle complicazioni della 
vita moderna per realizzarsi in una formula semplice e elementare”, e cade in una 
“eleganza alessandrina” che ha la “massima capacità di resa letteraria”. C’è ancora, in 
Matisse, tutto il simbolismo della sua generazione: ma nel suo “ellenismo c’è qualcosa che 
fa pensare seriamente all’Antologia Palatina e ai disegni vascolari”. Precedente di circa tre 




45. V. SINISGALLI, La collina, III, 30, 28 luglio 1951, p. 8. Sinisgalli visita il QT8, 
Quartiere Triennale Ottava, e ne offre la descrizione, appoggiandosi ai testi-guida del 
progettista, Piero Bottoni. Attenzione particolare aveva destato in Sinisgalli la collina 
“innalzata con migliaia di metri cubi di macerie trasportate”, per vedere la quale “sono 
venuti dalla Svizzera quindici allievi di Le Corbusier”, oltre a Fernand Léger. Al posto dei 
previsti ailanti, Luigi Veronesi aveva sistemato provvisoriamente “sul pendio sud della 
collina dei triangoli di legno dipinto in giallo, verde, rosa, marrone, blu mare”. Le ultime 
considerazioni di Sinisgalli sfociano nell’aneddotica: menziona un “brav’uomo… che ha 
comprato una stanza con bei mobili costosi dopo avere prenotato un appartamento proprio 
al QT8”; segnala, infine, “le statue romane che si vedono in tre punti diversi del quartiere”, 
e si chiede se “siano degli originali oppure dei calchi”. 
  
46. A. MEZIO, Anacleto il caravaggista (“Gallerie”), ibid., p. 12. “Dopo la chiusura 
ufficiale a Palazzo Reale” (sull’evento anche 1951, nn. 40, 43, 55, 62), “la mostra di 
Caravaggio ha avuto una piccola appendice lunedì sera, a Palazzo Serbelloni, col discorso 
sulla fortuna o sfortuna che dir si voglia dell’artista”. Roberto Longhi, relatore, aveva 
dimostrato che, “salvo tre o quattro collezionisti indipendenti”, nessuno aveva capito il 
Caravaggio; e concluso “con l’apologia di Anacleto il gasista, cioè del popolo umile, 
paziente e bastonato, il quale con la sua ammirazione senza riserve avrebbe vendicato 
Caravaggio di tutti gli equivoci, le incomprensioni e le calunnie e le maldestre 
interpretazioni accumulatesi da tre secoli e mezzo sulla sua persona”. Nelle parole di 
Longhi, tuttavia c’era altro: del personaggio di Anacleto, il critico si era servito “ai fini 
della polemica contro l’arte moderna, borghese, decadente, pagana, disinteressata e inutile, 
dell’arte ancella della morale, che è la tesi degli scolastici accettata in pieno dai marxisti”. 
Comunisti che avevano letto Caravaggio come “pittore proletario, popolare, progressivo, 
pittore del Terzo Stato”; lettura cui aveva fatto eco quella degli autori della “rivista di 
Padre Gemelli” (“Vita e pensiero”), che avevano scritto di un “pittore semplice, umano, 
cristiano” (la polemica, che vede Mezio in contrasto con l’intromissione in questioni d’arte 
da parte di comunisti e cattolici, ha una coda in 1951, n. 52). Mezio scioglie alcuni 
equivoci: nel popolo, Caravaggio aveva cercato, senza “umiltà né amore,” solo “la 
maschera dell’energia e quella lezione di vitalità che fu l’ideale privato della sua 
esistenza”: “se non fu così rivoluzionario”, “si è che Caravaggio operava sul terreno 
scivoloso del contenutismo e non della pittura” (dichiarazioni che rivelano Mezio attento 
alle polemiche crociane contro contenutismo e – ciò che sarà ancora più chiaro nelle righe 
di chiusura – formalismo/accademismo). “Pittore dei tipi popolari, sì, ma non pittore 
popolare”: “antimichelangiolesco per polemica contro l’accademia, ma pure lui ammalato 
di gigantismo e di letteratura”. 
 
47. M. PITTALUGA, Il metodo di Berenson, III, 31, 4 agosto 1951, p. 6. Mary Pittaluga 
ragiona sulla “ristampa del Metodo e attribuzioni di Bernard Berenson” (Firenze, Del 
Turco, 1951; omaggi a Berenson e riflessioni sui suoi scritti avrebbero caratterizzato le 
pagine de “Il Mondo” fino agli ultimi anni della direzione di Mario Pannunzio; si veda, a 
tal proposito, 1959, nn. 119, 121, 144; 1960 nn. 78, 91, 119; 1961, n. 55; 1962, nn. 99, 113, 
135; 1963, nn. 52, 143; 1964, n. 161). L’autrice de “Il Mondo” marca “l’atteggiamento” 
dello studioso, “che è lo opposto di ogni estetismo, d’ogni esclusivismo mentale”, e 
mescola notazioni storico-critiche a considerazioni sul Berenson-uomo, costruite 
sull’Abbozzo per un autoritratto, pubblicato due anni prima.  
 
48. G. BALDINI, Facce nazionali (“Aria di Londra”), ibid., p. 8. Impressioni ricavate da 
una visita alla National Portrait Gallery: “è questa una sorta d’appendice della più nota e 
ampia National Gallery, e gli s’apre alle spalle”, “in fondo a Charing Cross Road”. 
“Precedenti, e rivali, che io sappia, questa galleria non ne ha, perché la saletta degli 
autoritratti che s’apre in fondo agli Uffizii ha carattere affatto diverso, e non le si puo’ 
affatto paragonare, sia pel criterio che per la mole”. Tra arte e mondanità, Baldini indugia 
sui ritratti dei regnanti e dei “grandi poeti”, oltreché su alcune opere di “Antonio Van 
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Dyck”, Hogarth e Reynolds. 
 
49. A. MEZIO, Roma liberty (“Gallerie”), ibid., p. 12. “La Roma tra gli anni del primo 
Novecento e la guerra mondiale è il tema di un documentario che si gira in questi giorni”, 
una “documentazione sui monumenti di quell’epoca pompeiana ancora rintracciabili dopo 
il diluvio urbanistico degli ultimi anni” (sul liberty, Mezio avrebbe scritto anche in 1961, n. 
79). Se “le applicazioni più caratteristiche di quel gusto furono nella decorazione, 
nell’arredamento e nelle cosiddette arti applicate”, per quel che concerne l’architettura “i 
pochi documenti superstiti” sono “da cercarsi nei palazzetti dell’epoca”, di cui il gruppo 
“più importante è quello costruito all’epoca dell’Esposizione Universale del 1911”; un 
tempo, quello, di “fervore edilizio”, sul quale Mezio si sofferma a lungo. Il collaboratore 
de “Il Mondo” analizza, in seguito, le “sfumature o variazioni nazionali” del fenomeno, 
mettendo la lente su quella italiana: nel nostro paese “trionfò naturalmente la variante più 
smaccata, pacchiana e provinciale del liberty, quella che ha il suo monumento nel famoso 
quartiere Coppodè”. L’epoca liberty fu “l’ultimo atto di un secolo che aveva inventato la 
mitragliatrice, la fotografia, il sottomarino, il motore a scoppio, il progresso indefinito, il 
principio di nazionalità”, “la teoria delle razze e l’internazionale”: “tutte le trappole e tutti i 
miti da cui non abbiamo saputo ricavare che miseria e infelicità”.    
 
50. G. COMISSO, La danza degli etruschi, III, 32, 11 agosto 1951, p. 5. Primo scritto 
dedicato da Comisso all’arte etrusca (di tema analogo, in seguito, 1954, n. 33; oppure, a 
titolo esemplificativo, 1955, nn. 60, 76). Il collaboratore de “Il Mondo” ricostruisce una 
conversazione avuta a Chiusi con un “amico archeologo” a proposito dei debiti della civiltà 
romana nei confronti di quella etrusca. Affrontati anche altri temi, tra i quali la necessità di 
conservare le “opere etrusche senza la minima promiscuità con altre romane o persino 
egiziane, come nel museo di Cortona”, e l’esigenza di un rilancio nazionale degli studi 
della civiltà etrusca, se è vero che erano da poco stati affidati “agli americani gli scavi di 
Ansedonia”. La danza cui fa riferimento il titolo è quella “dipinta sulla parete di tufo” che 
Comisso e l’archeologo, assieme ad una donna inglese, avevano avuto modo di vedere 
nella stessa giornata. 
 
51. G. RAIMONDI, Pittura-autobiografia (“Dare e avere”), ibid., p. 8. Discussione 
culturale generale: “ogni espressione d’arte, da quasi sempre, è autobiografia; e la pittura è 
parola per immagini”. Questo vale tanto per Picasso, aggiunge Raimondi, quanto per 
Morandi (che “filtra l’immagine e cala l’espressione dentro uno stampo sensibile, come 
l’animo”) e De Pisis (per il quale il quadro era una pagina “dove scrivere giornalmente, o 
nelle ore del giorno, le notazioni di un diario lirico”). Proprio sul Marchesino pittore e su 
alcune delle sue opere, Raimondi centra l’ultima parte del proprio scritto. Il collaboratore 
de “Il Mondo” definisce l’arte di De Pisis “una calligrafia del cuore agitato”. 
 
52. A. MEZIO, Popolo e populisti (“Gallerie”), III, 33, 18 agosto 1951, p. 11. 
Nell’articolo comparso ne “Il Mondo” due settimane prima (n. 46; sulla mostra di 
Caravaggio anche 1951, nn. 40, 43, 55, 62), Mezio aveva negato che Caravaggio fosse 
“pittore popolare”. Conclusione che gli era valsa la rampogna del “critico dell’Unità”, che 
aveva accusato Mezio di “contraddizione, di forcaiolismo e di anticaravaggismo” (non era 
trascorso troppo tempo dall’ultima polemica intercorsa tra il critico de “Il Mondo” e 
l’intellighenzia comunista, si veda 1951, n. 34). Nel presente articolo, Mezio argomenta 
ulteriormente le proprie convinzioni, e sostiene che “per me sono pittori popolari gli 
italiani del Tre e Quattrocento e i pittori del Nord”; Rembrandt, “nella stampa dei Cento 
fiorini”; “i pittori olandesi di interni e di paesi”; “gli impressionisti francesi 
dell’Ottocento”; soprattutto, i “pittori della Domenica”, ancora una volta centrali nel 
sistema di preferenze del critico. Non era popolare, invece, Caravaggio, “che al posto delle 
statue greche e romane dipinge l’uomo della strada, ma per mostrarne i muscoli”. 
Insomma, il “critico dell’Unità non ha capito nulla”: “non ha capito per esempio che i 
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termini di democrazia popolare (riferito a Caravaggio) e di democrazia aristocratica 
(riferito agli avversari di Caravaggio) non sono delle formule politiche applicabili alla 
pittura”. Mezio conclude con una stilettata rivolta a “questi giovani comunisti” che “non 
hanno mai letto due righe di Marx” e dimostrano di “masticare male le tesine di Gramsci”: 
il “popolo”, categoria comparsa in riferimento a Caravaggio, è termine “piccolo-borghese”, 
“una parola che non esiste nel vocabolario comunista”. “Per i comunisti esiste la classe”. 
“Ed è strano che debbano essere dei liberali” a insegnarlo.    
 
53. L'INVITATO, Il ponte (“I giorni”), ibid., p. 12. Sulla inaugurazione del “nuovo ponte 
che da anni era destinato a sostituire il vecchio ponte Milvio, pericolante e così stretto da 
permettere appena il passaggio di una macchina quando c’era il tram”. Il ponte non aveva 
ancora un nome (“si continua a chiamare ponte Flaminio o ponte della Libertà o Ponte 
della Vittoria”), aggiunge L’Invitato, che si concentra sulle spese per i lavori e sul “peso 
della retorica” che gravava sul progetto firmato dall’architetto Brasini. 
 
54. C. ANTONI, L'infernalismo (“Il tempo e le idee”), III, 34, 25 agosto 1951, p. 7. 
Recensione del volume “dello storico dell’arte austriaco Hans Sedlmayr Perdita del mezzo 
(Verlust der mitte)”, di cui era appena uscita la quinta edizione – Salisburgo, Müller, 1951 
-. Nel libro, “una diagnosi del nostro tempo tratta dai sintomi offerti dall’arte, la 
descrizione, cioè, d’una malattia, che, cominciata verso il 1770 e manifestatasi lungo 
l’800, sarebbe giunta al suo parossismo verso il 1920”. Fra “i prodotti delle arti”, spiega 
Antoni, Sedlmayr si concentra solo sulle opere che “di solito sono considerate capricci 
della fantasia, eccentricità, assurdità”: dalla “sfera” di Ledoux, alle geometrie di Le 
Corbusier. L’età della macchina, secondo l’autore, aveva portato ad una progressiva 
“degradazione”, ad una consapevolezza di una morte “infernale” e incombente. Insomma: 
“l’arte contemporanea non è capace di raffigurare l’uomo”, in un’epoca “malata di 
angoscia”.    
 
55. A. MEZIO, No parking (“Gallerie”), ibid., p. 12. Prosegue la serie di scritti centrata su 
Caravaggio, a poche settimane dalla chiusura della mostra di Palazzo Reale (sul tema, in 
precedenza, 1951, nn. 40, 43, 46, 52). Mezio si concentra sui problemi di attribuzione della 
“Giuditta scoperta recentemente a Roma in una collezione privata ed esposta a Milano 
come una delle maggiori attrazioni della Mostra del Caravaggio”. Mezio scrive che il 
quadro “è talmente letterario, pomposo di colore, vistoso nei particolari, che non c’è 
bisogno di essere degli specialisti per capire che non è di Caravaggio” (sull’opera si 
sarebbe accesa una polemica con Roberto Longhi, per gli sviluppi della quale si veda 1951, 
n. 62). Egli, infatti, “non è mai macchinoso, non fa della tragedia per partito preso”. 
Esistevano, invece, “moltissime analogie tra questo quadro e le due tele della mostra di 
Milano”, dove “lo stesso soggetto” “è rappresentato da Artemisia Gentileschi”. 
Sicuramente di Caravaggio, scrive Mezio, è “il ritratto di Maffeo Barberini, sul quale 
gravano tanti dubbi”: il critico si schiera con Lionello Venturi, che aveva operato tale 
attribuzione nel corso del secondo decennio del Novecento. La mostra “sarebbe stata 
perfetta”, conclude il critico, se “oltre ai pre-caravaggeschi e ai seguaci immediati, ci fosse 
stata anche una sala dei post e degli pseudo-caravaggeschi”.   
 
56. G. B. ANGIOLETTI, Provincia francese (“Inchiesta segreta”), III, 35, 1 settembre 
1951, p. 6. Sul deturpamento del paesaggio della provincia francese ad opera dei “ricchi”, 
della “borghesia domenicale”: ad Arcachon, per esempio, “la laguna, le pinete, le dune, 
tutta questa impareggiabile armonia di acque, terre e selve è stata sommersa da migliaia di 
villette”. Altrove, la situazione non era dissimile: “ad Arcachon come a Deauville, in 
Versilia come in Provenza”, “a Cannes come a Taormina”.   
 
57. A. MEZIO, Da Cortina a Parigi (“Gallerie”), III, 37, 15 settembre 1951, p. 12. Del 
premio Parigi di Cortina, Mezio discute con il sindaco Rimoldi, “che è anche l’anima di 
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questo premio, e uno dei grandi collezionisti d’arte moderna”. “Attraverso il concorso”, 
Rimoldi “intende allacciarsi sempre di più all’ambiente artistico internazionale”. Tuttavia, 
“la formula di far giudicare degli artisti italiani da una commissione di francesi, non è 
piaciuta a tutti”: “il nazionalismo, sempre furbo e machiavellico, vi ha fiutato un’offesa 
all’amor proprio nazionale”. “Purtroppo”, scrive Mezio, “il panorama offerto dalla mostra 
di Cortina non è tutto di prima qualità”: “vi mancano soprattutto gli anziani”, “Carrà e 
Sironi, De Pisis e Morandi, De Chirico e Casorati”, che “figurano a titolo retrospettivo 
nelle due salette della collezione Rimoldi”. “Ma anche i Mafai e i Gentilini, gli Afro e i 
Tomea, i Monachesi e i Cesetti, che bene o male rispecchiano il meglio dell’attuale 
produzione artistica, sono rappresentati con opere già viste o scelte senza criterio”. Nel 
dibattito internazionale tra “realismo contro astrattismo”, “i francesi se la sono cavata 
diplomaticamente”, “suddividendo il premio tra un pittore figurativo o diciamo così 
illustrativo (Music) e un pittore astratto o quasi (Corpora), e assegnando il premio per la 
scultura al veneziano Mascherini, “autore di una statua goticizzante, dopo di averlo 
simbolicamente attribuito allo scultore astratto Signori”. Su Music: “di origine istriana, o 
dalmata”, “è un artista che si legge piacevolmente”; la sua pittura “dorata, salda e 
raffinatamente soffocata”, porta “lo stesso profumo di mare e di costa dei vecchi racconti 
di Comisso”. Music è un “curioso pittore che ricorda l’Oriente, l’Adriatico e i Bizantini”. 
Corpora, che “porta l’avallo di Lionello Venturi”, “è il più francese dei tanti pittori 
francesizzanti che vivono a Roma, ma con le esasperazioni dell’artista di provincia che 
reagisce alla provincia (o alla colonia) facendosi più continentale e cittadino della 
capitale”.  
 
58. G. RUSSO, Strade e passanti (“Taccuino di Parigi”), III, 38, 22 settembre 1951, p. 
5. Appunti di viaggio. Russo aveva passeggiato tra le vie ed i monumenti di Parigi in 
compagnia di Alberto, “un giovane studente italiano… conosciuto in treno”. 
 
59. G. RAIMONDI, Morandi (“Dare e avere”), ibid., p. 7. Raimondi rievoca una visita a 
Giorgio Morandi nello studio di via Fondazza (qualche nota sull’artista anche nello scritto 
di poco precedente 1951, n. 51; su Morandi, frequenti gli scritti specie nei mesi successivi 
alla sua scomparsa; si veda, a tal proposito, 1964, nn. 93, 99; 1965, nn. 43, 47, 54). 
Raimondi precisa che l’incontro aveva avuto luogo nell’agosto del 1917, e specifica di 
essersi recato a casa dell’artista assieme ad “R. B.” (in tutta probabilità, Riccardo 
Bacchelli). All’interno dello studio, l’attenzione del collaboratore de “Il Mondo” era stata 
attirata da alcune tele: paesaggi, “delle colline, non i monti di Grizzana”, “delle colline dei 
dintorni di Bologna”. In tale occasione, i tre avevano conversato dell’arte del Greco, e si 
era registrato un battibecco tra Morandi e “R. B.”.  
 
60. A. CEDERNA, Il gusto dei Romani, ibid., pp. 7-8. Discussione culturale generale sulla 
“critica artistica a Roma”. Cederna esordisce scrivendo che essa “fu talmente impegnata 
che non riuscì mai ad affermarsi come esercizio mentale autonomo, ma si identificò invece 
sempre con il godimento interessato dell’opera d’arte e col suo immediato possesso”: “e si 
è tentati di considerarne esponenti esemplari un bandito raffinato e un cafone arricchito, 
Verre e Trimalcione”. Estende, infine, l’analisi all’ambiente artistico romano con occhio 
particolare alle conseguenze della “invasione” dell’arte e della cultura greca “tra la fine del 
terzo secolo prima di Cristo e il primo dopo”, invasione ricostruita attraverso le 
testimonianze di passi di autori come Seneca, Plinio il Vecchio, Giovenale. 
 
61. R. MUSATTI, Una valle disgraziata (“Italia minore”), ibid., p. 11. Su Valle Giulia, 
“uno dei luoghi più belli e disgraziati di Roma”. “Da oltre quarant’anni”, spiega Musatti, “i 
più insigni capolavori del cattivo gusto architettonico si sono moltiplicati fra le sue verdi 
sponde”: “cominciò il Bazzani col gigantesco comò della Galleria d’arte moderna”; 
“seguirono i professori delle Accademie di Belle Arti straniere”. “Da ultimo, è venuto il 
pontificio ingegner Galeazzi che ha insediato” “quella chiesa di Sant’Eugenio, che è il più 
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spaventoso pasticcio architettonico eretto in Roma nell’ultimo quarto di secolo”. Intanto – 
si citano due casi a titolo esemplificativo - “dal soprastante Parioli il nuovo quartiere 
residenziale trabocca a valanga”, e al Museo Etrusco era stata affiancata una dépendance.  
 
62. A. MEZIO, Giuditta e il professore (“Gallerie”), ibid., p. 12. “Parlando alla Radio”, 
Roberto Longhi aveva additato Mezio “al pubblico disprezzo per aver messo in dubbio la 
paternità dello pseudo Caravaggio scoperto recentemente a Roma” (riferimenti alla 
Giuditta in 1951, n. 55; su Caravaggio anche 1951, nn. 40, 43, 46, 52). Mezio si difende 
dichiarando di non essere il solo, ché già Michele Biancale “sul Momento-Sera (1 agosto)” 
aveva notato “l’incogruenza” di tale attribuzione. Il critico de “Il Mondo” invita Longhi a 
dimostrare “con i documenti alla mano” l’attendibilità dell’attribuzione, e – pur non senza 
qualche imbarazzo - conclude la quérelle affermando: “resterà sempre un larghissimo 
margine per mantenere l’opinione che, anche se di Caravaggio, la Giuditta” “rimane un 
magnifico esemplare di gusto secentesco, bello fuori e vuoto di dentro”. La polemica con 
Longhi prosegue a tutto campo: Mezio gli imputa “filologia senza l’intelligenza”; la 
scrittura di “saggi difficili ed ermeticissimi su Ceracchini, su Donghi, sul caravaggesco 
Sciltian e su Carlo Socrate”; nel Viatico, giudizi troppo severi nei confronti di Tiepolo (sul 
quale si veda 1951, n. 65) e Tintoretto; infine, eccessiva indulgenza nei confronti di “critici 
di sinistra che parlano di Caravaggio pittore del Quarto Stato” (in quest’ultimo 
ragionamento, Mezio si appoggia alla Miscellanea di critica d’arte di Ragghianti, i cui 
scritti, che predicavano l’autonomia dell’arte dalla politica, costituivano un riferimento 
ineludibile per gli autori della pagina d’arte de “Il Mondo”). Conclude affermando che il 
“piccolo libro” di Berenson (Del Caravaggio, Firenze, Electa) era “l’unica testimonianza 
intelligente sul Caravaggio prodotta in quest’anno”. 
 
63. G. B. ANGIOLETTI, Un'isola di poeti (“Inchiesta segreta”), III, 39, 29 settembre 
1951, p. 7. In mezzo ai poeti inglesi, Angioletti concede spazio anche ad Henry Moore 
(sullo scultore, a seguire, centrali sarebbero stati gli interventi di Alfredo Mezio, 1961, nn. 
49, 61). L’artista, scrive Angioletti, “possiede il suo mestiere come un grande chirurgo il 
proprio”: “hanno entrambi la stessa leggerezza di tocco, la stessa audacia nell’affrontare i 
corpi umani”, corpi che Moore “plasma e modella come per arcane redenzioni e 
dannazioni”. Moore, “eversore del mondo creato”, da poco “passato all’invenzione dei 
vuoti, ha soffiato dentro le antiche forme dell’uomo e della donna, le ha dilatate, 
stiracchiate, scavate”. “Come Eliot”, aggiunge Angioletti, “ha avuto la fama da una società 
che non lo puo’ amare, che ancora si chiede perplessa, in segreto, se è un cerebrale, un 
giocoliere o un visionario”.   
 
64. A. MEZIO, I rifiutati di Burano (“Gallerie”), ibid., p. 12. Discussione generale sul 
Premio Burano, per il quale quell’anno concorrevano “un centinaio di artisti di ogni 
tendenza, tutti riuniti sul tema della Laguna”. “Il tema, obbligatorio per regolamento”, 
aveva “provocato una controversia con gli astrattisti, che a Venezia sono numerosi e 
agguerriti”: lo dimostrava una tradizione di modernità che aveva avuto il suo apice “nella 
famosa collezione Guggenheim esposta in permanenza nel giardino della miliardaria 
americana”. In un primo tempo, Mezio ricostruisce la storia del Burano, “uno dei più 
anziani fra i premi del dopoguerra”. Nella “repubblica di Burano”, “Semeghini è il 
presidente perpetuo”: all’artista, Mezio dedica la parte centrale dello scritto. Nella parte 
conclusiva, il collaboratore de “Il Mondo” imposta una discussione generale sul sistema 
delle arti in Italia e sulla internazionalizzazione del gusto denunciata una prima volta 
nell’ambito degli scritti di disamina alla Biennale del 1950 (n. 38): “se Burano riuscirà a 
sprovincializzarsi, accogliendo meno zavorra e selezionando i suoi concorrenti, potrà 
rispondere veramente alla sua funzione, che è di salvare, nella Venezia cosmopolita e 
internazionalizzata delle Biennali, un angolo riparato e tranquillo, dove i veneziani possano 
[come un tempo il citato Semeghini, Rossi, Moggioli, Martini, e in controtendenza rispetto 
alle “formule europeizzanti” dei pittori del secondo Novecento] restare veneziani senza 
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cascare nella ricetta locale”.   
 
65. A. MEZIO, I viaggi di Tiepolo (“Gallerie”), III, 40, 6 ottobre 1951, p. 12. Alla 
“paginetta” “terribile, stroncatoria, catastrofica” che Roberto Longhi aveva riservato a 
Tiepolo nel Viatico per cinque secoli di pittura veneziana, Mezio aveva già fatto 
riferimento due settimane prima (1951, n. 62). Nel presente articolo, il critico de “Il 
Mondo” affronta la questione Tiepolo sotto un profilo generale e con un occhio alla mostra 
veneziana aperta ai Giardini; la disamina dello stato degli studi si sofferma anche sugli 
scritti di André Lothe (cui si deve la sentenza: “la grande tradizione italiana è perduta, e il 
suo distruttore finale si chiama Tiepolo”), Morassi e Momenti, e indugia sui motivi per cui 
“la cultura” perlopiù non era riuscita “a ignorare l’immensa riserva di ammirazione 
popolare per l’artista”. Il critico de “Il Mondo” contestualizza, in particolare, l’attività 
pittorica di Tiepolo in un secolo, il Settecento, che “non fu la favola dorata della fantasia 
popolare”, ma “una società che non sapeva di morire” e di cui Tiepolo “fu il virtuoso, 
l’illusionista, l’orchestrina che continua a suonare il ballabile viennese mentre il Titanic 
affonda”. L’analisi della pittura tiepolesca ha una coda in 1951, n. 70.    
 
66. L'INVITATO, I vigili (“I giorni”), ibid. A testimonianza dell’interesse degli autori de 
“Il Mondo” nei confronti dei pittori della domenica (interesse testimoniato anche da 1950, 
nn. 43, 63, 66; 1951, n. 41), viene questo scritto, centrato sulla esposizione allestita 
“nell’Aranciera presso il lago” di Villa Borghese: i Vigili Urbani “avevano festeggiato il 
mattino il quinto anniversario della fondazione del corpo” e, a seguire, “si era inaugurata 
l’esposizione delle tele dipinte nei momenti di riposo”. Esposti perlopiù “fiori leggeri, in 
tinte pastello di gusto ottocentesco”, nature morte o paesaggi; inoltre, “lavori in legno 
traforato” e prodotti artigianali. 
 
67. E. EMANUELLI, I veri ricchi e i veri poveri (“Quaderno spagnuolo”), III, 41, 13 
ottobre 1951, p. 5. Impressioni di viaggio che sfiorano anche questioni di interesse 
storico-artistico. A Madrid, Emanuelli è attratto da “gli affreschi del Goya che sono in una 
piccola chiesa, a San Antonio de la Florida”; a Barcellona, dalla Pedrera di Gaudì.  
 
68. L. VENTURI, Presenza di Michelangelo, ibid., p. 7. Ad un anno dal quinto centenario 
della prima edizione delle Vite vasariane, Lionello Venturi mette a fuoco la figura di 
Michelangelo in relazione al contesto – storicoartistico, ma anche culturale in senso 
generale – italiano dell’epoca. Ne ripercorre le fasi salienti dell’attività architettonica, 
pittorica e plastica, al cui riguardo premette: “alcuni dei suoi più famosi capolavori sono in 
pittura o in architettura”, “eppure la sua scultura ha un aspetto più intimo”. Michelangelo, 
scrive Venturi, “riassume in sé tutti gli elementi essenziali della storia del suo secolo: dalla 
giovanile baldanza e dall’ottimismo dell’ideale classico, alla partecipazione attiva e 
sfortunata alla resistenza politica e all’evangelismo contro il trionfo dell’assolutismo 
politico e della Controriforma, salvo poi ad adattarsi alla generale rassegnazione”. 
Conclude mettendo a fuoco la fortuna critica di Michelangelo, e individua nella 
monografia di Tolnay (Firenze, Del Turco, 1951) una “ricostruzione obiettiva” della 
parabola dell’artista.     
 
69. C. ALVARO, Piazza scena teatro, ibid., p. 11. Qualche appunto sulla veneziana 
“Mostra di Scenografia e Costumi del Seicento Italiano, ordinata e allestita da Gerardo 
Guerrieri, Elena Povoledo, Gianni Polidori e Lele Luzzatti”. 
 
70. A. MEZIO, Colonne di carta (“Gallerie”), ibid., p. 12. Seconda parte dell’indagine 
centrata sull’arte di Tiepolo, nell’anno della mostra veneziana ai Giardini (per il primo 
scritto, 1951, n. 65; per il catalogo della mostra, Venezia, Alfieri, 1951). Mezio apre 
citando alcuni passi del catalogo dell’esposizione. In seguito, centra un punto ritenuto 
cruciale: “quello che si rimprovera a Tiepolo non è la parte che direttamente o di riflesso 
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egli diede ai moderni, ma tutto ciò che non prese, non capì o abbandonò, la sua abilità, il 
suo mestiere, i suoi vizi di decoratore, il mito del virtuoso e del tenore”. Mette la lente sulle 
opere esposte a Venezia, e conclude che per non cadere nell’errore di “ridurre Tiepolo a un 
pittore di cavalletto”, “bisogna lasciare il padiglione dei Giardini, e intraprendere il giro dei 
palazzi, delle ville, delle chiese”. “Per amarlo”, chiosa Mezio, “per sentirsi presi dalla sua 
vertigine”, “bisogna prendere la precauzione di non avvicinarsi troppo, e rinunciare al 
tocco, allo spessore della materia, al disegno ecc. come per Chagall”: “Tiepolo vive d’aria 
e di spazio”, la sua pittura è “scenografica”, e va guardata “dimenticando problemi di 
forma, di colore, di tecnica”. La sua “vibrazione”, che “sconvolge tutta la fisica dei corpi in 
ombra”, è quella di Derain, Matisse, Dufy e di Marie Laurencin.   
 
71. G. RAIMONDI, Voyage d’Italie (“Dare e avere”), III, 42, 20 ottobre 1951, p. 7. In 
un altro “inedito stendhaliano venuto in luce”, “ancora… un itinerario dettato da Beyle” – 
una sorta di “eco della passione italiana di Stendhal” -, qualche appunto su città e 
monumenti italiani: da Firenze a Roma, da Livorno a Napoli, da Bologna a Ferrara. 
 
72. G. COMISSO, Martini l'impetuoso, ibid., pp. 9-10. Sulla vita e l’attività di Arturo 
Martini (sullo scultore, a seguire, si veda almeno Mezio, 1961, n. 49; alcune imprecisioni 
di Comisso sono corrette da Parmentola in 1951, n. 79). Comisso torna con la memoria agli 
anni in cui conobbe lo scultore, gli “anni che precedettero la Grande Guerra”. Questi 
abitava “all’ultimo piano d’una delle tante torri medievali di Treviso”. Comisso ne descrive 
lo studio ed i primi lavori; ricorda come la miseria costringesse l’artista “a Treviso con 
qualche breve corsa a Venezia dove aveva i suoi amici pittori Gino Rossi, Pio Semeghini, 
Tullio Grabari”; fa luce sulle prime esposizioni e sulle prime reazioni della critica di fronte 
alle sue sculture; ne ricorda la partenza per Parigi, con un biglietto comprato con denaro 
raccolto “di casa in casa” dallo stesso Comisso. Analizza, inoltre, il mutarsi dei rapporti 
con lo scultore nell’immediato primo dopoguerra, anni nei quali Martini era stato costretto 
a fare i conti con la monumentomania della plastica italiana. “Egli”, conclude Martini, “era 
un artista proletario”, ed “aspirava a un’arte che non fosse quella amata dalla classe 
dominante”. Le ultime righe sono spese per inquadrare l’attività dell’artista in relazione a 
“l’ascesa al potere del governo fascista” e la sua ultima produzione scultorea.   
 
73. A. MEZIO, Cronaca romana (“Gallerie”), ibid., p. 12. La disamina di alcune 
esposizioni aperte a Roma si apre con la notizia che “cinquanta pittori e scultori” avevano 
sottoscritto una dichiarazione nella quale si prendeva posizione contro “gli enti incaricati di 
organizzare le mostre” – nello specifico, la Quadriennale – e chiedevano maggiore 
coinvolgimento nella scelta de “l’indirizzo, il carattere e la fisionomia delle esposizioni 
nazionali”. Non sapevano, chiosa Mezio, che chiedere “una riforma radicale della 
Burocrazia artistica” equivaleva a volere “la riforma dello Stato” (accuse indirizzate al 
sistema della arti anche in 1957, nn. 44, 51, 129, 134; sempre sulla Quadriennale, 1951, n. 
92). Segue, come anticipato, la critica ad alcune esposizioni romane. “Nella Galleria 
dell’antiquario Attanasio al Corso c’è o ci dovrebbe essere in questi giorni una eposizione 
di Boldini”, giacchè “di questa eposizione”, annunciata con enfasi in Francia, “a Roma si 
sa poco o nulla” (sulla mostra, 1952, n. 12). “Altra mostra fantasma”, “quella 
dell’antiquario Sebasti” “con le ultime opere di Monachesi” (sull’artista, in precedenza, 
1951, n. 10): “esporre dei quadri d’oggi” tra la “chincaglieria di un antiquario” aveva avuto 
“l’effetto nefasto di retrodatare tutti i dipinti”. La discussione impostata a proposito della 
pittura di Monachesi è inframmezzata da suggestioni letterarie e mondane sul quartiere 
romano di Campo Marzio, nel quale era ancora possibile vedere Luigi Bartolini, “con la 
bicicletta a mano e la borsa piena di vecchi libri” (sull’artista, Mezio aveva indugiato per la 
prima volta un anno prima, in 1950, n. 23; sempre di Mezio, 1963, nn. 71, 118). Conclude 
una nota su “la galleria di Chiurazzi a via del Babuino”, che “riapre con un bigliettino 
ironico-sentimentale del proprietario, e con una mostra di Rodolfo De Angelis” 
(presentato, nel catalogo, da Raffaele Carrieri). L’artista, che “viene dal teatro di varietà”, 




74. A. DELFINI, Racconti d'estate (“Aria di Viareggio”), III, 43, 27 ottobre 1951, p. 7. 
Sulla mondanità raccolta in Versilia in occasione del Premio Viareggio. Al Caffè Roma, a 
Forte dei Marmi, Delfini nota “l’assenza di Soffici, di Camillo Pellizzi, di G. B. 
Angioletti”, e riconosce “uomini dell’altro secolo come il Maccari e lo Scialoja”.  
 
75. A. MEZIO, Guttuso (“Gallerie”), ibid., p. 12. Su Renato Guttuso, Mezio sarebbe 
tornato qualche settimana più tardi (1952, n. 11; l’interesse sulla sua pittura, e non solo in 
relazione al rapporto arte-politica, sarebbe sempre stato vivo, come rivela, per esempio, 
1957, n. 42). Nel presente articolo, il critico de “Il Mondo” mette la lente sulle opere 
esposte alla “galleria romana del Pincio”. “Da un po’ di tempo”, scrive Mezio, che aveva 
nel mirino i programmi e le opere del realismo socialista, “Guttuso non fa che migliorare la 
sua polemica e peggiorare come pittore”: “tra il gallo di questa mostra, vestito come un 
membro della convenzione francese, che annuncia l’alba dai tegoli di un paese siciliano, e 
il gallo a cassettoni, barbarico e ancora intellettualistico, che egli dipinse all’epoca degli 
americani sul muro di un cabaret esistenzialista”, c’era “tutta la strada fatta da questo 
pittore negli ultimi cinque o dieci anni”. Egli “segue con un parallelismo impressionante” 
la strada intrapresa dal francese Fougeron per il quale, tuttavia, era “autentica” “l’origine 
proletaria”; per Guttuso, essa era un mero “espediente agiografico”. “Non è la polemica 
sociale, la predicazione”, “insomma il comunismo che disturbano in queste opere”: ma – la 
lettura è evidentemente imbevuta di sarcasmo, in anni di polemiche puntuali con 
l’intellighenzia comunista (si veda, per esempio, 1951, nn. 46, 52) - “lo scarso comunismo, 
l’assenza di quel nerboruto linguaggio popolare di cui hanno fatto il loro credo estetico, la 
tendenza a esprimersi con i peggiori luoghi comuni della cultura borghese”. “Se il realismo 
di Guttuso tiene ancora per un filo alla storia della pittura, lo si deve al ricordo di Cézanne 
e di Picasso”, che “gli impediscono di precipitare completamente nell’illustrazione 
scolastica e nel pompierismo”. Di Guttuso, insomma, andava salvata solo la polemica – 
condivisa dagli autori de “Il Mondo” – “contro l’astrattismo e il formalismo letterario”.    
 
76. G. B. ANGIOLETTI, Incontri in Scandinavia (“L'inchiesta segreta”), III, 44, 3 
novembre 1951, p. 6. In una cittadina della Dalecarlia, Angioletti incontra uno “scultore 
sociale”. Questi, resistendo alle “cattive influenze formalistiche” di Parigi e Roma, 
lavorava nella convinzione dello “scopo morale” dell’arte.    
 
77. A. MEZIO, Il caso Magri (“Gallerie”), ibid., p. 12. Scritto centrato sulla figura di 
Alberto Magri, “sconosciuto pittore di Barga morto nel 1939 in odore di santità”. 
Dell’artista si era cominciato a parlare da che “il suo nome era stato fatto dalla rivista 
Letteratura” e, in particolare, da Alessandro Parronchi, che “stese un minuzioso catalogo 
del materiale recuperato” presso i collezionisti e nel paese d’origine del pittore (lo scritto si 
inserisce nel fecondo filone dell’arte degli “ingenui”, per cui in precedenza, per esempio, 
1950, nn. 61, 63, 66; 1951, nn. 32, 41). Il materiale in questione, quindi, proprio nel 1951, 
“fu ordinato nelle sale a pianterreno di Palazzo Strozzi”. “La mostra”, chiosa Mezio, “era 
modesta ma esauriente, comprendeva tutta l’opera del Magri”; “la documentazione si 
spingeva fino ai quaderni, ai taccuini, agli appunti, alle lettere”. Attraverso i giornali 
dell’epoca, era possibile apprendere che “il pittore non era stato del tutto uno sconosciuto”, 
“che aveva bazzicato l’ambiente artistico (specialmente Livorno, con Viani e compagni), 
era stato presente in varie esposizioni”, “aveva fatto un piccolo viaggio a Parigi”. “Sulla 
sua opera”, “c’era perfino una piccola letteratura costituita da notizie, recensioni e 
cronachette giornalistiche di Boccioni, Nello Tarchiani, Ugo Ojetti ed altri”. Mezio traccia 
il profilo dell’artista, e corregge alcuni giudizi spesi nei suoi confronti negli anni 
precedenti: Magri “era un illustratore volontariamente infantile, e il suo dugentismo era 
l’espressione sentimentale di un complesso culturale, troppo timido per approfondire 
un’esperienza di quel genere”; “si era ritirato timidamente in provincia, e vi coltivava, in 
disparte, un suo campicello di disegnatore, stimolato da generici ricordi pascoliani o di 
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crepuscolarismo alla Govoni”.   
 
78. S. SPENDER, L'intellighenzia inglese (“Lettere da Londra”), III, 45, 10 novembre 
1951, pp. 3-4. Discussione generale sulla politica e sul sistema della cultura in Inghilterra. 
Indagata, marginalmente, anche la situazione di artisti e architetti. Per questi ultimi, “non 
ha praticamente alcuno scopo il progettare costruzioni civili, dal momento che le case dello 
Stato del Benessere sono srettamente utilitarie”; per quel che riguarda i pittori, se da un lato 
“è quasi scomparsa del tutto la figura del compratore”, e “i mercati più ricercati sono ora i 
comitati dell’Art Concil”, dall’altro si constatava “lo sforzo delle organizzazioni culturali 
di esaltare all’estero le opere nazionali”. Insomma, “invece di importare Picasso”, 
“esportiamo Henry Moore”.  
 
79. V. PARMENTOLA, Martini l'impetuoso (“Lettere scrlatte”), ibid., p. 10. 
Parmentola scrive al direttore de “Il Mondo” e, circa l’attività plastica di Arturo Martini, 
rettifica alcune inesattezze che, secono lui, erano state riportate nello scritto di Comisso del 
20 ottobre (1951, n. 72): in particolare, Parmentola imputa a Comisso alcune sviste relative 
al “concorso per il Monumento al Duca d’Aosta in Torino”.  
 
80. A. MEZIO, 160 quadri di De Pisis (“Gallerie”), ibid., p. 12. “La mostra dedicatagli 
l’estate scorsa dalla città di Ferrara è ora alla Galleria d’Arte Moderna di Milano”: “nella 
palazzina dei Giardini Reali si ritrovano… quasi tutti i 160 quadri raccolti da Giuseppe 
Raimondi nel Castello estense”. “L’antologia” depisisiana “è piena di lacune”, scrive 
Mezio: mancavano, per esempio, opere come “le Anitre della collezione Rimoldi”, “o il 
Bosco con nudo dell’Albergo Corona a Cortina d’Ampezzo” (qui Mezio, più che entrare in 
questioni storico-artistiche, fa sfoggio delle frequentazioni cortinesi testimoniate da 1951, 
n. 57), “dove la facilità di De Pisis appare tormentata da ambizioni culturali e figurative 
molto più ricche degli esercizi metafisici fatti in gioventù”. A Roma esistevano, aggiunge, 
rivelando qualche difficoltà a smarcarsi dal gusto per le ricerche pittoriche di ambiente 
romano anni Venti, tra ricostituzione d’oggetto e arte dei primitivi, “dei vecchi paesaggi 
alberati e impennacchiati di fumo che dimostrano come questa pittura non sia tutta 
improvvisazione lirica, estro e facilità, e che almeno in principio agirono su questo genio 
volante ed estemporaneo propositi di solidità formale tradotti qua e là in forme rigide e 
quasi popolaresche”. Mezio ricostruisce le fasi salienti della formazione e dell’attività di 
De Pisis a partire dagli anni della Metafisica. L’artista, scrive il collaboratore de “Il 
Mondo”, aveva “potuto subire nel corso della sua carriera delle sollecitazioni di vario 
genere (Carrà, Soutine, Kokoschka, i Manieristi, Guercino, Reni)”, ma “l’oggetto della sua 
fantasia, le sue disposizioni poetiche, e forse anche la sua tavolozza erano già pronti nel 
ragazzo goloso e viziato”, “cacciatore di farfalle e di piante rare”. Anche De Pisis “ha i 
suoi momenti di stanchezza”, quelli “in cui mostra la ricetta, i segni della letteratura”; 
tuttavia, alcuni dei suoi quadri “si cristallizzeranno, diventeranno scintillanti e preziosi”, 
come quelli dei Guardi o del Canaletto; Il Marchesino ricordava a Mezio “il Settecento e i 
pittori-poeti dell’Estremo Oriente” (su De Pisis, oltre a Sofia, 1949, n. 8, anche 1951, n. 
83).   
 
81. G. B. ANGIOLETTI, Decadenti in Europa (“L'inchiesta segreta”), III, 46, 17 
novembre 1951, p. 7. Discussione generale sul rapporto tra potere politco e cultura che 
prende l’abbrivio dalla discussione sulla fondatezza della “accusa di decadenza rivolta alle 
arti e al pensiero d’oggi in Europa”. Tra i nemici delle arti - nemici sui quali, chiosa 
Angioletti, spesso avevano fatto leva i governi tirannici, che intendevano soffocare, nei 
cittadini, il “fascino del nuovo” - sono individuati “l’imposizione dei classici”, 
“l’imitazione gretta e meticolosa del vero”, “l’artificiosa reviviscenza del folclore”, 
“l’esaltazione di un’arte nazionale”, “il fascino esercitato dall’esotismo”, “un troppo 




82. A. CEDERNA, I vandali in casa (“Italia minore”), ibid., p. 8. Cederna ricapitola la 
situazione relativa alla politica urbanistica messa in atto in alcune città italiane: Milano, in 
primis; quindi Venezia, Firenze, Lucca e Roma. Proprio alla capitale è dedicata la parte 
centrale dell’articolo, cui il collaboratore de “Il Mondo” fa precedere alcuni brevi accenni 
ad alcune manomissioni operate a Torino, Pisa, Siena, Ferrara, Palermo. “Per il centro di 
Roma”, attacca Cederna, “è sonata l’ora dello sventramento cioè del Piano Regolatore” (la 
questione del piano di Roma avrebbe trovato spazio nei ragionamenti di Cederna per tutti i 
successivi anni della direzione Pannunzio; si veda, a tal proposito, gli articoli che chiudono 
la serie: 1964, nn. 96, 169; 1965, nn. 25, 34, 101). Si trattava di un “Piano 
Particolareggiato, basato sul P. R. del 1931”, e che aveva per scopo quello di “risolvere il 
problema del centro di Roma”.   
 
83. A. MEZIO, Il marchesino e l'Arcadia (“Gallerie”), ibid., p. 12. Della settimana 
precedente è l’analisi delle opere di De Pisis raccolte da Raimondi ed esposte a Milano (n. 
80). Nel presente scritto, Mezio ricostruisce la giovinezza del Marchesino e le sue vicende 
personali e artistiche, anche sulla scorta di alcune informazioni fornite da Ernesta, la 
sorella del pittore: “il capostipite della famiglia è stato un Tibertelli”, aveva confidato la 
donna; “noi veniamo da Pisa, ecco perché ci chiamiamo De Pisis”. Centrali, nel 
ragionamento di Mezio, gli anni romani del pittore: “A Roma, verso il 1924”, De Pisis “di 
tanto in tanto si affaccia tra i tavoli del Caffè Aragno per ascoltare i discorsi dei 
collaboratori della Ronda” (l’articolo apre la sequenza dei ricordi sull’Aragno, locale nel 
quale era andato formandosi il gruppo dei redattori de “Il Mondo”; la serie prosegue con 
1956, n. 70; 1957, n. 8; 1963, n. 72, 98; 1964, nn. 18, 140, 171; 1966, n. 35); “De Chirico 
gli sorride, Spadini gli dà qualche consiglio in fatto di pittura, ma in genere nessuno dà 
importanza a questo signorino che posa e parla con la voce in falsetto”, “salvo Panzini, che 
gli recensisce le poesie sul Corriere della Sera”. “A Roma”, continua, “si parla molto dei 
fremiti pre-impressionistici di Magnasco, e De Pisis fa sue scoperte: il Barocco, i 
Manieristi, il Seicento”. Nella sua pittura, insomma, “non bisogna dimenticare un pizzico 
di quella polvere romana, insieme alla cassetta dell’Apprendista pittore”. Un punto era 
dirimente: “il marchesino non ha la testa fatta per le disquisizioni dottrinarie che affaticano 
i dottori dei Valori Plastici”, e “tutto ciò che egli gusta nella pittura di De Chirico o di 
Carrà è la parte letteraria e il suo potere di esorcizzazione magica”. “In ognuno dei suoi 
quadri c’è in partenza una poesia che per una strana inversione non fu scritta e ha infilato la 
strada della pittura”. Più che cercare fonti visive in Monet o Dufy, per cogliere “il tono, la 
poesia, il concertino vivaldiano di De Pisis”, occorrerà pensare alla sua ammissione di 
“dilettantismo”. 
 
84. A. MEZIO, Stampe di Carrà (“Gallerie”), III, 47, 24 novembre 1951, p. 12. “Una 
trentina di stampe illustrano alla Galleria dello Zodiaco l’attività di Carrà incisore”. “I 
disegni di Carrà”, scrive Mezio, “sono rari, pedagogici, e quasi sempre nati ai margini della 
sua pittura”: “che tale stentatezza fosse una deficienza personale, una rinuncia volontaria, o 
la coscienza del vero pittore che considera il disegno un esercizio sussidiario, il fatto si è 
che Carrà ha sempre dato poco spago a questo genere di attività”. Perciò, parlare della sua 
opera grafica “è un po’ forzare retoricamente il senso delle parole”. Le stesse stampe 
esposte allo Zodiaco erano perlopiù “riproduzioni di vecchi quadri dell’artista”, a partire 
dalla stagione futurista; “un po’ più rare le stampe con paesaggi, tra le cose più belle del 
pittore, e assenti le vedute appiccicose, modeste, diligenti dell’ultimo Carrà, convertito al 
naturalismo spicciolo e all’Ottocento lombardo”. “Putroppo”, le stampe dell’artista “non 
sono neppure delle traduzioni, come le acquaforti di Morandi”, e restavano figlie di una 
“assurda ed anacronistica riduzione allo stile dell’ultimo Carrà”. Come incisore, “Carrà è 
un professore sgraziato e rudimentale”: “ha lo sgorbio nel sangue”, avrebbero detto di lui 
Ojetti o Thovez, schiavi della “perfezione accademica” e incapaci di comprendere che tali 
segni rispondevano “a un programma volontariamente spoglio e nudo di austerità formale”. 
“Col suo crudo moralismo, la sua stoicità e la sua testardaggine”, infatti, Carrà aveva 
aiutato “un paese devastato dal dannunzianesimo, dal futurismo e dal cinematografo” ad 
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“avere una cultura pittorica in senso moderno ed europeo”.   
 
85. L'INVITATO, Ottocento (“I giorni”), III, 48, 1 dicembre 1951, p. 12. Note di 
costume sul “festival dell’Ottocento, nei giardini di Piazza Vittorio”. Ad accogliere i 
visitatori, “una statua del Belli che è la copia di quella in Trastevere”. 
 
86. A. MEZIO, Il porro di Sciltian (“Gallerie”), III, 49, 8 dicembre 1951, p. 12. Sulla 
“chiassosa” mostra di Sciltian alla Galleria San Marco (sull’artista, in seguito, si veda 
almeno 1956, n. 120; Sciltian sarebbe stato anche autore de “Il Mondo”, con alcuni scritti 
pubblicati tra ottobre e dicembre del 1962 - qui solo nn. 134, 146). Sciltian, scrive Mezio, 
era l’artista ideale per i “ricchi amatori” milanesi, stanchi di “collezionare quadri di Carrà, 
di Morandi o di Campigli e di altri artisti incomprensibili”, “imposti dai soliti letterati 
irresponsabili”, artisti che “non valgono un piccolo maestro lombardo o milanese 
dell’ultimo Ottocento”. “L’ambiente” della borghesia del nord, insomma, “ha creduto di 
trovare in Sciltian un nuovo Hayez o un nuovo Giacomo Grosso”: “pittura che si legge ad 
occhio nudo”. Sciltian, continua il critico, “è un pittore convenzionale, meccanico e un 
tantino esibizionista”, nonostante non si accontentasse “della sua funzione di pittore 
mondano” e posasse “a teorico di una nuova scuola” del “ritorno alla tradizione” e del 
“realismo”. Di più: i suoi “famosi inganni” mancano “di tutte quelle qualità di mestiere che 
si richiederebbero in una pittura di questo genere”; le sue opere non hanno neppure “le 
giustificazioni polemiche dei pittori comunisti o socialisti, che mantengono pure sempre 
qualche legame con l’arte” (a questo proposito si veda la lettura dell’arte di Guttuso, 1951, 
n. 75), e non “ripagano della noia con qualcuna di quelle macabre fantasie” dei surrealisti. 
“Dietro Sciltian non c’è né la realtà né l’illusione della realtà”, solo “un paziente e freddo 
esercizio di calligrafia”, per una “pittura squallida, desolante, senza storia e senza tempo”.  
 
87. A. MEZIO, Mazzullo il buono (“Gallerie”), III, 50, 15 dicembre 1951, p. 12. La 
disamina delle opere di Mazzullo (sull’artista anche 1958, n. 13) esposte presso la galleria 
del Pincio è preceduta da una discussione generale sugli artisti siciliani: “accanto alla 
Sicilia brillante della letteratura, c’è una Sicilia tragica, che è quella dei pittori e degli 
scultori”; “mentre gli scrittori siciliani reagiscono all’ambiente isolano, mettendosi fuori di 
esso e giudicandolo attraverso l’ironia”, “i pittori e gli artisti reagiscono con un’arte di 
rivolta”. Circa le sculture esposte al Pincio, Mezio cita alcuni passi della presentazione 
firmata da Guttuso che - parafrasando le parole che Gramsci aveva usato per i protagonisti 
dei Promessi sposi di Manzoni - scriveva che “per la prima volta si possono vedere con 
questo artista dei contadini, dei pescatori e dei braccianti nella loro realtà di uomini e non 
di rotelle sociali quali appaiono in tutta la storia dell’arte”. “Bisogna dire”, aggiunge 
Mezio, “che i popolani di Mazzullo sono molto più vicini a Manzoni e a Verga reazionari, 
che a Guttuso e all’arte rivoluzionaria” (specie nei primi anni di vita de “Il Mondo”, la 
critica d’arte è fortemente colorata di connotazioni politiche; a dimostrarlo, anche gli scritti 
di poco precedenti 1951, nn. 46, 52, 75): i popolani dello scultore sanno, “come i contadini 
di tutto il mondo”, che “la vita è un male segnato dall’alto e perciò irrecusabile”. Per 
quanto concerne lo stile e le fonti visive, “Mazzullo viene dopo quel grande risucchio di 
cultura provocato da Martini, e qualcosa di arcaico e di letterario resta appiccicato anche 
alla sua opera”; tuttavia, aveva saputo “prendere dalla cultura appena appena il necessario”, 
e dare “libero corso alla piena dei sentimenti”. “Tra le sottigliezze letterarie di Marino 
Marini, e l’accademia altrettanto letteraria degli scultori astratti che rifanno Moore”, la 
scultura di Mazzullo è – assieme “ai pochi e noti pezzi di Fazzini e Manzù” – “una delle 
poche cose che si ricordino”. 
 
88. R. LUNARDI, L'archeologo dei campi (“Italia minore”), ibid. Nella zona “dell’antica 
Sentinum”, il ritrovamento di una tomba da parte di un contadino aveva suscitato 
l’interesse di Lunardi; sul campo, il collaboratore de “Il Mondo” verifica se valesse la pena 




89. R. PANE, Il paesaggio indifeso, III, 51, 22 dicembre 1951, p. 5. “Da qualche tempo 
la nostra stampa eleva un coro di proteste” “contro le brutture ed il disordine che hanno 
deturpato il paesaggio italiano”. Pane porta all’attenzione dei lettori de “Il Mondo” alcuni 
scritti di Borgese, Monelli, Cederna, Piovene e Ponti, nei quali si denunciava “in quale 
scandalosa maniera le leggi di tutela siano violate, non solo dai privati, ma dalle stesse 
autorità dello Stato e dei comuni”. Sul tema, le notizie continuavano a rincorrersi. Per 
esempio, il ministro della Pubblica Istruzione aveva offerto “il salone degli arazzi” del 
Museo Nazionale di Napoli ai congressisti “dei sindacati liberi”. Altri esempi presentati dal 
collaboratore de “Il Mondo” riguardano Venezia e Vicenza. 
 
90. L'INVITATO, All'asta (“I giorni”), ibid., p. 12. Aveva avuto inizio “la vendita all’asta 
del patrimonio artistico di Lady Mary Gardner”. L’attenzione de L’Invitato è attirata da 
quanti avevano presenziato all’evento; in particolare, traccia il profilo di “donne giovani e 
anziane”, attirate da tappeti, mobili e porcellane.   
 
91. V. SINISGALLI, I cervi in amore (“Aria di Milano”), III, 52, 29 dicembre 1951, p. 
4. Sinisgalli fa visita ad Eugenio Montale, nella casa milanese del poeta “in via Bigli”. Il 
collaboratore de “Il Mondo” è interessato ai quadri ed ai disegni montaliani, “che da 
quando egli vive a Milano hanno raggiunto un numero e qualità rilevante” (su Montale 
pittore, a seguire, 1960, n. 123; 1963, n. 127). Tra le opere sulle quali Sinisgalli si 
sofferma, Bretagna e Bretagna, Donna sul fiume, Fiori, Pioggia, Paesaggio, alcuni appesi 
alle pareti, altri “appoggiati alla libreria o alla finestra”. Le spiagge di Bretagna, in 
particolare, “viste due o tre anni fa”, erano “rifatte a memoria”, con i loro “cervi in amore”, 
“caproni, uomini che rimorchiano un camion”. Circa i caproni e i cervi, Sinisgalli aggiunge 
che Montale aveva l’abitudine di disegnarli “dietro i menus dei ristoranti”. “Montale, 
com’è noto, disegna coi gessetti, per fissare il gesso sulla carta usa un polverizzatore a 
fiato”.   
 
92. A. MEZIO, La Quadriennale (“Gallerie”), ibid., p. 12. Sulla questione della 
Quadriennale romana, Mezio era già intervenuto con una allusione alla polemica sollevata 
contro gli organizzatori da “cinquanta pittori e scultori” (1951, n. 73). Uno dei punti 
dirimenti della protesta era relativo alle retrospettive ed allo spazio concesso all’Ottocento: 
“il posto dei morti è al cimitero o nei musei”, dicevano gli artisti contemporanei. Il 
collaboratore de “Il Mondo” scrive che “una delle sorprese” della Quadriennale è “di 
vedere riportato il vecchio palazzo di Pio Piacentini alla sua struttura primitiva”: “un 
bellissimo documento, non di architettura, ma di quella specie di euforia per il 
monumentale che si impadronì degli italiani dopo l’Unità”. Tale “apparato architettonico”, 
tuttavia, finiva per “intimidire quella mostra dell’Ottocento” cui si è fatto riferimento nelle 
righe iniziali del presente scritto. Mostra nel cui contesto “solo Gola e Ranzoni salvano la 
loro dignità di patriarchi”; “tutti gli altri sembrano dei piccoli maestri che passarono la loro 
esistenza a dipingere con pulizia e decoro dei quadretti per una società di lillipuziani”. 
Mezio difende il valore delle retrospettive, ma invita gli organizzatori ad evitare di 
includere “artisti che rappresentano ormai un capitolo chiuso nella storia”: “sarebbe stato 
più utile illustrare al pubblico come l’arte d’oggi nasce e come si è fatta le ossa”; 
presentare, per esempio, i debiti dei futuristi nei confronti del divisionismo o indagare 
l’attività delle Secessioni romane. “E poiché si è pensato giustamente di dedicare una 
saletta all’ottimo e dimenticato Bigioni, perché non dedicarne una a Deiva De Angelis” 
(sulla pittrice, frequenti le analisi di Mezio; 1951, nn. 17, 31, 32; 1957, n. 149; 1960, n. 
88), “o a Gino Rossi o ai Rifiutati di Burano?”. 







1. A. MEZIO, Da Goethe a Zavattini (“Gallerie”), IV, 1, 5 gennaio 1952, p. 12. 
Ancora uno scritto di Mezio sul primitivismo, sull’arte dei dilettanti. Il testo si presenta 
tripartito: l’abbrivio, riservato ai letterati che “masticano pittura senza essere pittori” 
(Baudelaire, Hugo, Cocteau, Goethe); la sezione centrale, dedicata alla “mostra natalizia di 
bambini organizzata dalla Vetrina di Chiurazzi”, nel cui contesto era impossibile ammirare 
“in questi disegni il bambino con la sua ingenuità e la sua freschezza d’improvvisazioni”, 
perché i ragazzi avevano già acquisito l’“arte adulta”, avevano pagato pegno ad una 
eccessiva e prematura acculturazione visiva; l’ultima parte, un’analisi della mostra di 
Zavattini (“un adulto travestito da bambino”, “cinquantenne che ha deciso di non crescere 
come l’Alice del Paese delle Meraviglie”) allo Zodiaco. Zavattini esponeva “tavolette”, 
“cartoncini formato cartolina”, attraverso i quali “rimette in circolazione tutti i personaggi 
dei suoi vecchi raccontini”, “fra la vignetta umoristica e la favoletta ermetica”. La “abilità 
di Zavattini pittore dilettante consiste nel presentarsi umilmente sotto i panni dell’ingenuo 
che riceve le stimmate della poesia in stato di trance”; nel frattempo, i mercanti si 
interessavano alla sua arte e “tra i collezionisti di Zavattini vi sono già Cocteau e il poeta 
Henri Michaux”. Naturalmente, non c’era nulla di intellettualistico in Zavattini, né c’era 
spazio per teorizzare la “parentela tra il surrealismo di Michaux, e gli ideogrammi colorati 
di Zavattini”. Ancora una volta è riaffermata l’ostilità del gruppo de “Il Mondo” nei 
confronti del surrealismo e dello snobismo delle avanguardie stracittadine (per il primo 
attacco di Mezio nei confronti del surrealismo, 1949, n. 18).            
 
2. F. FLORA, L'arte e la critica, IV, 3, 19 gennaio 1952, p. 7. La collaborazione di 
Flora a “Il Mondo” è ulteriore prova del tentativo di Pannunzio di radunare attorno alla 
rivista il meglio della cultura antitotalitaria di formazione crociana. Tanto più che, nel 
presente scritto, Flora recensisce L’arte e la critica di Ragghianti (Firenze, Vallecchi, 
1951). Ragghianti era un riferimento centrale nell’ambito della cultura figurativa degli 
uomini de “Il Mondo” (lo dichiara, per esempio, Alfredo Mezio, in 1951, n. 34). Flora 
sottolinea come Ragghianti “si professa fedele allo storicismo o umanismo italiano”, contro 
coloro i quali “presumono di avere un loro così originale pensiero che noi non si riesce a 
trovarne né il capo né la coda”. Bersaglio ineludibile della battaglia condotta da Ragghianti 
è György Lukáks, che, chiosa Flora, “si sforza di conciliare materialismo e libertà 
artistica”. Mettendo sul tavolo la questione del marxismo critico, Flora interviene nella 
polemica costante tra il gruppo de “Il Mondo” e l’intellighenzia comunista. Riferendosi 
alla lettura offerta da Ragghianti in merito all’Ottocento francese, Flora sottolinea la 
“responsabilità sociale” di artisti che, come Baudelaire, non erano stati estranei alle 
“umane passioni dell’età in cui si vive”, passione civile senza la quale (evidente è l’attacco 
nei confronti delle avanguardie e degli artisti contemporanei, rinchiusi in “torri d’avorio”) 
“si diventa egoisti e perciò impotenti alla magnanimità che è insita nella poesia”.          
  
3. A. CEDERNA, Una trappola per Roma (“Italia minore”), ibid., p. 8. Cederna si 
ferma su un opuscolo da poco stampato a cura del Comune di Roma e “contenente una 
breve relazione della Giunta al Consiglio comunale” del 21 ottobre 1951: oggetto, i “criteri 
fondamentali d’impostazione della sistemazione urbanistica della città”, “le fondamentali 
direttive di cui dovrà tenere conto la Commissione tecnico-amministrativa… incaricata di 
preparare, nel 1952, il Nuovo Piano Regolatore di Roma” (per il primo scritto sul piano, 
1951, n. 82). La relazione, denuncia Cederna, è scritta in “stile flaccido, generico e 
ottimista”, e quel che vi è scritto “è detto per burla”. La Giunta annunciava alcune “limitate 
opere”, indispensabili “per la vita della città”, ed è qui che Cederna evidenzia alcuni nodi 
problematici, per esempio quelli connessi con la costruzione della Galleria da via Veneto a 
via Sebastianello, che avrebbe comportato “la distruzione ambientale di tutta la zona tra 
piazza di Spagna e piazza del Popolo”; la “costruzione di un altro tronco in parallelo (non 
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meglio specificato) al tunnel sotto il Quirinale”. Rispetto ai lavori in previsione, chiosa 
Cederna, la Giunta continuava fallacemente ad asserire lo “scopo di lasciare il più possibile 
inalterato il volto della città”. La realtà diceva ben altro: Roma “si estenderà verso i colli e 
verso il mare”, “l’E-42 diventerà miracolosamente un nuovo quartiere della città”, l’Appia 
Antica sarebbe rimasta schiacciata: “i pupilli di Piacentini, Muñoz, Galassi Paluzzi, ecc. 
non scrivevano meglio, nel ’39, sui quaderni dell’Istituto di Studi Romani”.          
 
4. A. MEZIO, Le cinerarie di Pasquarosa (“Gallerie”), ibid., p. 12. Pasquarosa 
Bertoletti Marcelli esponeva alla Galleria Chiurazzi di Roma. Mezio, ancora una volta 
contro il cerebralismo delle avanguardie, elude le Gallerie degli astrattisti e mette la lente 
sulle opere di un’artista antiaccademica, su una “pittrice non di professione”. Pasquarosa 
“arrivava all’arte di colpo, senza cancellature, quasi senza tirocinio, e con tutte le qualità 
d’istinto, di gusto e di intelligenza che da allora sono rimaste nella sua pittura”. Metteva 
nelle opere “qualcosa di intimo e di poetico”. Nonostante alcuni sostenessero che “col 
passare degli anni Pasquarosa abbia perduto la sua spontaneità, si sia fatta sapiente”, nei 
paesaggi di Santa Margherita, visibili in mostra, aveva evitato “intelligentemente la 
letteratura, la cartolina illustrata e Plinio Nomellini”. Le “teiere, i vasi di cristallo azzurro, i 
fiori, i ventagli cinesi, i tappeti a scacchi” dei quadri di Pasquarosa erano forse “passati nel 
registro delle cose fuori moda”; ma restava “il suo gusto, il suo istinto poetico, che non 
permettono a questi oggetti di invecchiare, conservandoli dentro il cristallo di un’arte 
spontanea”. Dei “tanti pittori che lavoravano intorno agli anni della prima guerra 
mondiale”, anni intrisi dei cascami del simbolismo, pochi erano da salvare, per Mezio: “tra 
i pochi forse Pasquarosa”. Donna e pittrice della domenica, Pasquarosa fa il paio, tra gli 
artisti del canone fissato da Mezio, con Deiva De Angelis (su Deiva, per esempio, 1951, n. 
17).     
 
5. E. EMANUELLI, Questo è oro e questo è pane (“Quaderno spagnuolo n. 3”), IV, 
4, 26 gennaio 1952, p. 5. All’interno dei fogli di viaggio di Emanuelli, un paragrafo è 
centrato sulla città di Cordova e sul Museo dedicato al pittore Julio Romero de Torres: più 
di cento quadri costituivano la collezione.    
 
6. A. MEZIO, Zigaina e il realismo (“Gallerie”), ibid., p. 12. Nel quadro di una 
“rassegna dei pittori realisti”, alla Galleria del Pincio esponeva Giuseppe Zigaina. La sua 
mostra seguiva quelle di Guttuso, Saro Mirabella, Purificato, Mazzullo, precedendo di una 
settimana “una personale di Pizzinato” (per quest’ultima, 1952, n. 11). Mezio segnala 
immediatamente “l’affluenza di membri e personaggi ufficiali del Partito comunista”, e 
allude allo sforzo degli intellettuali di Togliatti “per riportare l’arte sul terreno come si dice 
della realtà” (per i precedenti scontri con la cultura comunista, 1950, n. 47; 1951, nn. 24-
25). Tra arte e politica, la polemica del gruppo de “Il Mondo” vuole dimostrare 
l’insensatezza dell’equazione realismo-marxismo: “la realtà non è né borghese né 
proletaria”, e il realismo dei “pittori comunisti deve intendersi soprattutto nel senso di 
usare scelta o preferenza per un determinato contenuto sociale: scioperi, occupazioni, 
conflitti…”. Mezio si chiede perché “i pittori comunisti sono così tetri, uniformi e 
monotoni”; perché “il mondo degli operai e dei contadini, così vario e ricco di umanità, 
non riesce a manifestarsi nei quadri del realismo sociale con la stessa varietà di accenti che 
il mondo cosiddetto borghese presta ai suoi pittori”. I quadri del realismo socialista “si 
somigliano in maniera impressionate”, “si direbbe che… la realtà sia l’ultima cosa che 
conti”: zdanovismo significava omologazione, non già amore di realtà. La seconda 
stilettata di Mezio va in direzione della matrice picassiana del realismo comunista, radice 
che è in buona parte “l’origine della loro uniformità e monotonia”. Essi “fanno brutto per 
ragioni stilistiche e non di contenuto, col risultato di rimettere in circolazione forme di 
cultura da loro giudicate borghesi, decadenti e formalistiche”; anche “quando si atteggiano 
a ribelli”, “non sono riusciti a darci una nuova visione della realtà, ma solo una nuova 
convenzione”. La denuncia del camaleontismo stilistico picassiano, della cultura insita 
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nella sua arte sono estesi qui a tutta la tradizione del realismo italiano.           
 
7. A. CEDERNA, Il gigante di gesso, IV, 5, 2 febbraio 1952, p. 5. Cederna ricostruisce 
la storia dell’E42 e ragiona sul presente del quartiere (all’E42, in precedenza, un accenno 
in 1952, n. 3). Ne ricostruisce le prime fasi, a partire dall’approvazione del “progetto 
definitivo dei cinque architetti dell’Ente Autonomo E42 (Piacentini, Pagano, Piccinato, 
Rossi, Vietti)”. Cederna si accosta al complesso con la prospettiva dello storico: “ha 
un’idea molto imperfetta del fascismo chi non ha visitato almeno un paio di volte le sue più 
spettacolose rovine”. Ricostruisce il clima culturale del Ventennio, la retorica del “fare 
classico, tradizionale, rappresentativo e solenne”, retorica elargita sulle colonne delle 
riviste (“specialmente Civiltà, senza dimenticare gli Atti dei Congressi, 1939, dell’Istituto 
di Studi Romani”). Entra nel merito di alcuni progetti, per esempio i “tre palazzi 
dell’Autarchia, Corporatismo”, “il Palazzo dei Ricevimenti e Congressi”, “il Palazzo votivo 
della Civiltà Italiana”. Chiude affrontando un problema vivo: “chi oggi decide di Roma son 
le stesse persone di allora”; la commissione tecnica per il Nuovo Piano Regolatore voleva 
riconsegnare all’E42 il ruolo di “quartiere ideale” nell’ottica della “espansione verso il 
mare” di Roma. La chiusa di Cederna è sarcastica: “Mussolini ha sempre ragione”.      
 
8. A. MEZIO, Viaggio in Italia (“Gallerie”), ibid., p. 12. Alla Galleria dell’Obelisco 
erano esposti “una ventina di quadri raffiguranti paesaggi, città, campagne e marine” 
d’Italia. Quando si parla in Italia di pittura di paesaggio, “il pensiero corre immediatamente 
a quei pochi nomi dell’Ottocento che nell’indigenza dei tempi cercarono di redimersi con 
opere non disprezzabili”. Pittura genuina; purtroppo, però, “la prima… a scomparire 
nell’atmosfera troppo piena di polemica e di discussioni dell’arte contemporanea”: 
l’eccesso di teorizzazione delle avanguardie non aveva lasciato spazio alla “realtà 
spirituale” del paesaggio. Sicché non era stato semplice né scontato accorgersi del valore 
delle opere di Carrà, Rosai, De Pisis o Francalancia. In mostra, oltre ad essi, De Chirico, 
che si era accorto “della natura dopo di aver voltato le spalle al suo passato di pittore 
metafisico”; Donghi, il cui paesaggio umbro ricordava “una stampa svizzera del 1830”; “il 
paesaggio istriano o dalmata di Music”, che aveva rimaneggiato “il Carso scheletrico e 
selvaggio di Slataper”. La mostra rivelava, nelle parole di Mezio, una vena di spiritualità 
dietro all’“anarchia contemporanea”. Una “realtà spirituale” “molto più forte dell’unità 
stilistica” imposta dalle cifre astratte da un lato, dal realismo socialista dall’altro. “Realtà 
spirituale” che “l’irrazionalismo, l’attivismo ecc. non esauriscono”. Realtà che, appunto, è 
sganciata dalle “formule correnti del neorealismo” (il rimando, evidente, è al testo della 
settimana precedente, 1952, n. 6), e portatrice di una “morale tonificante”: è il manifesto 
del realismo supportato dal gruppo de “Il Mondo”, fautore di un primitivismo dal sapore 
vernacolare e italiano o di artisti di profonda concentrazione morale (Morandi o De Pisis, 
per esempio: si veda il testo, di poco precedente, 1951, nn. 83), in chiara polemica nei 
confronti dell’arte marxista e dell’intellettualismo élitario dei non figurativi. E allora, in 
mostra, “l’opera meno in carattere” è quella di Eugenio Berman, “immagine barocca”, 
infarcita di “erudizione settecentesca”, di “estetismo”.            
    
9. L'INVITATO, Boldiniana (“I giorni”), ibid. L’invitato si occupa di questioni mondane 
connesse con l’esposizione romana di “cento” Giovanni Boldini. Tra un critico “che mette 
in rilievo ancora una volta l’influenza di Toulouse-Lautrec” sulle opere di Boldini, e un 
“signore col monocolo” che spiega le opere ad “una signora non più molto giovane”, 
L’Invitato finisce per occuparsi di “un gruppo di marinai” che “si sono messi a guardare” i 
nudi “come si guarda una pin-up”. Le ultime righe sono dedicate alla vedova dell’artista. 
Due settimane più tardi sarebbe comparsa ne “Il Mondo” la recensione della mostra a firma 
Alfredo Mezio (1952, n. 12).      
 
10. E. LAUR, Il paesaggio indifeso (“Lettere scarlatte”), IV, 6, 9 febbraio 1952, p. 8. 
La lettera è una risposta all’articolo di Roberto Pane comparso ne “Il Mondo” nel dicembre 
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dell’anno precedente (1951, n. 89). Laur, della Lega Svizzera per il Patrimonio Nazionale, 
scrive da Zurigo e, in accordo con le battaglie sostenute in Italia da Pane e dal gruppo 
Pannunzio, denuncia l’impatto della pubblicità commerciale sull’ambiente ed il territorio 
elvetico.  
 
11. A. MEZIO, La pittura sindacale (“Galllerie”), ibid., p. 12. La polemica del gruppo de 
“Il Mondo” nei confronti della “via italiana al realismo” trova un nuovo spunto nella 
mostra di Pizzinato alla Galleria del Pincio. La mostra segue di pochi giorni quella di 
Zigaina e si inserisce in un’ampia “rassegna dei pittori realisti” ospitata nei locali della 
Galleria romana (a tale proposito, si veda 1952, n. 6). Mezio inserisce l’istanza di realtà 
portata avanti dai comunisti dentro la crisi dell’avanguardismo: “la rivoluzione che va dagli 
impressionisti al surrealismo ha dato tutto quello che poteva dare”, e “perfino 
l’astrattismo… è una formula vecchia”, una trovata di Kandinsky risalente “all’epoca del 
Cavaliere azzurro e cioè verso il 1912”. L’“eccessiva raffinatezza o sminuzzamento del 
linguaggio pittorico” minacciava di “isterilire le capacità creative dell’artista”, sicché la 
salvezza era “di tornare all’uomo, alla realtà”, come avevano fatto “Caravaggio contro i 
manieristi, Courbet contro lo spappolamento romantico, Guttuso contro Mafai o Magnelli”. 
Gli autori de “Il Mondo” dimostravano di muoversi su posizioni comuni in materia d’arti 
visive: Mezio, quando affermava la necessità che la pittura fosse aggiornata “sulla realtà 
dei nuovi tempi come ha fatto il cinematografo e in parte il romanzo”, metteva in campo 
gli stessi giudizi espressi da Pannunzio negli anni Trenta (cfr. M. Pannunzio, L’estremista 
moderato. La letteratura, il cinema, la politica, volume curato da Cesare De Michelis e 
edito a Venezia, Marsilio, 1993). Sicché le premesse dei comunisti erano esatte, sbagliate 
tuttavia – la mostra di Pizzinato lo mostrava con chiarezza - erano le conclusioni, “le 
opere”. Opere dentro cui “un realismo esteriore”, epidermico non nascondeva del tutto 
tracce picassiane e futuriste e lasciava l’impressione di una “indifferenza morale”. Per non 
“volere essere confusi con i pittori sociali dell’ultimo Ottocento”, “finiscono regolarmente 
per cascare dentro la trappola del documento, sul solito pezzo verista”. L’arte è ben altra 
cosa: “qualunque opera d’arte è un’opera realista”, perché “creatrice di una realtà più ricca 
e profonda della realtà di convenzione”. Vero realismo è “una visione pessimistica della 
condizione umana”, e l’“uomo politico” di Togliatti era troppo distante dall’“uomo eterno” 
di Pascal, roso dai “perché sul destino”.         
 
12. A. MEZIO, Il pittore dell'eleganza (“Gallerie”), IV, 7, 16 febbraio 1952, p. 12. 
Mezio mette la lente sull’esposizione di Giovanni Boldini “organizzata presso un noto 
antiquario romano” (della mostra avevano già scritto L’Invitato, due settimane prima, 
1952, n. 9; lo stesso Mezio, nell’ottobre del 1951, n. 73): in mostra, “i pezzi in possesso 
della vedova” e “altri quadri prestati da collezionisti privati”. Le opere non avevano dato a 
Mezio l’impressione di essere di fronte al “genio che crea”; piuttosto, si sentiva “il brivido 
di un certo erotismo tipicamente ottocentesco”, “qualcosa di poco pulito” che “non si trova 
mai nei crudi e amari disegni di Toulouse-Lautrec” (ai confronti, più volte impostati dalla 
critica e qui smontati da Mezio, tra Boldini e Lautrec, aveva accennato anche L’Invitato 
nell’articolo citato). Tra i riferimenti di Boldini, che “non aveva tempo da perdere con la 
cultura, le ricerche”, c’erano invece “i freddi e imbalsamati ritrattisti inglesi del Settecento” 
e, alle loro spalle, Van Dyck. “Deciso a diventare il Dottor Prezzemolo dell’epoca”, finiva 
“per accontentarsi delle ricette spicciole e delle eleganze di un Whistler e di un Sargent”: 
ricette pittoriche e eleganze stracittadine sarebbero state bersaglio costante dei testi di 
Mezio. Nella pittura di Boldini, inoltre, “c’è il vezzo caratteristico dell’italiano convinto di 
risolvere tutto con l’abilità e i giuochi di prestidigitazione”. La successiva presa di 
posizione di Mezio è ancora più dura: “quando si pensa che la società ritratta da Boldini era 
la stessa ritratta da Manet, Renoir… si capisce quello che vale Boldini anche come storico 
del costume”; “De Nittis era più pittore di lui, Zandomeneghi aveva un temperamento più 
sensibile e Cappiello un talento più spiccato”. Mezio chiude associando la parabola 
artistica di Boldini a quella di Van Dongen, “ritrattista mondano” della generazione 




13. S. SPENDER, Pagine dal mio diario (“Lettere da Londra”), IV, 8, 23 febbraio 
1952, p. 5. Spender, dal 1950 nel Congresso per la Libertà della Cultura e figura chiave 
nell’ambito dell’antitotalitarismo europeo, era tra i sei intellettuali che avevano 
abbandonato il marxismo e le cui testimonianze erano state raccolte da Richard Crossman e 
pubblicate nel 1949 con il titolo di The God That Failed (New York, Harper and Brothers). 
Spender avrebbe collaborato con il settimanale di Pannunzio fin oltre alla metà degli anni 
Cinquanta. Nell’ambito della presente corrispondenza dall’Inghilterra, un paragrafo è 
riservato ad una riunione all’“Istituto di Arte moderna”, cui Spender aveva partecipato, e 
nel cui contesto “un certo professor Kemenov” aveva parlato della pittura russa 
contemporanea e del realismo socialista.     
 
14. A. MEZIO, L'alluvione stilizzata (“Gallerie”), ibid., p. 12. “Dopo un periodo 
d’astrattismo”, Corrado Cagli esponeva alla Galleria dell’Obelisco “una serie di disegni a 
matita litografica, schiettamente figurativi, fatti per un album di prossima pubblicazione 
dal titolo La rotta del Po”. Tutte opere riguardanti l’inondazione del Polesine del 1951. 
Mezio vedeva in Cagli un artista dall’“anima ricca”, nonostante passasse “con facilità da 
un’esperienza all’altra”; facilità che, nella maggioranza degli artisti – per esempio Picasso, 
tra i più evocati nei giudizi di Mezio - era “indice… di secchezza mentale” (per un simile 
attacco della redazione de “Il Mondo” nei confronti di Picasso, 1951, n. 44). Cagli, 
“commesso viaggiatore della pittura europea a Roma”, era artista cruciale a Roma da molti 
anni: “si può dire che da Gentilini a Afro, non c’è pittore il quale non abbia subito almeno 
per poco la sua influenza”. Nella parte centrale del testo, Mezio lascia la questione-Cagli e, 
in continuità con le polemiche delle settimane precedenti (1952, nn. 6, 11), fa riferimento 
ai “quadri dei pittori realisti” che, anche per l’occasione dell’alluvione del Polesine, “hanno 
rispolverato le ricette più tipiche del verismo ottocentesco”. Li contrappone a Cagli il 
quale, pure essendosi servito “di spunti cinematografici”, non ha fatto “del verismo alla 
maniera dei pittori sociali”, ma ha caricato di un “accento epico” la “descrizione di quegli 
umili episodi”; si era servito di “tutto ciò che di meglio poteva offrirgli la sua cultura di 
manierista”, da Piero della Francesca a Longhi, da Picasso a Callot, “stilizzando tutto con 
quel segno incrociato, accademico e secentesco, sul quale un grafologo potrebbe ricostruire 
tutta intera la sua psicologia di artista”. In conclusione, Mezio segnala alcuni disegni di 
Cagli ispirati al “Moore del bombardamento di Londra”: se nell’italiano, però, le visioni 
restano “fredde”, in Moore “le deformazioni… toccano sempre l’immaginazione”.               
 
15. L'INVITATO, Neorealisti (“I giorni”), IV, 9, 1 marzo 1952, p. 12. L’invitato si 
occupa della Roma mondana raccolta attorno agli ambienti della VI Quadriennale d’Arte 
(sull’esposizione, in precedenza, era intervenuto Mezio, 1951, n. 92), in chiara polemica 
con artisti ed intellettuali comunisti. Si sofferma su alcuni visitatori: i molti entrati con gli 
inviti, “senza pagare il biglietto d’ingresso”; “un attivista del PC”; pittori e critici, di cui 
L’Invitato non riporta i nomi. Alcuni dei visitatori discutono sul “tema del giorno: le 
esperienze sulla via del neorealismo”; altri, accapigliandosi, chiamano in causa Dalì, 
Breton, Roger Fry. Il tutto condito dagli applausi di “funzionari del PC”: negli ambienti 
culturali controllati dal partito, “il plauso è il maggiore dei doveri sociali”.        
 
16. A. CEDERNA, La caduta di Milano, IV, 10, 8 marzo 1952, p. 5. Cederna mette la 
lente sulla distruzione di Milano, “bellissima città da trent’anni in corso di totale 
annientamento”; al suo posto, una Milano “orribile, che sta sorgendo sulle sue rovine tra 
l’indifferenza generale”. Tra i bersagli di Cederna: “complesso Manzoni, Rinascente, 
elicotteri in cima alle case del centro”. Contro “il banditismo edilizio” milanese, prende le 
difese del “colore locale, del pittoresco, del caratteristico”, sulla scorta delle stesse 
premesse di difesa della cultura locale, vernacola alla base di tante recensioni a esposizioni 
d’arte comparse ne “Il Mondo” (per esempio, 1950, n. 16). Cederna ricostruisce le fasi 
salienti della “distruzione di Milano”: dal 1926, “quando fu bandito un famoso concorso 
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per il PR”, al 1928, quando tale distruzione “fu definita nei suoi elementi fondamentali”. 
Nel 1934, “il più micidiale piano regolatore che città europea abbia mai avuto, era cosa 
fatta: ed è sostanzialmente lo stesso tuttora in vigore, dopo l’insperato contributo recato dai 
bombardamenti dell’agosto 1943”. “Dalla fine della guerra a oggi”, “le cose sono 
continuate peggio di prima”: la nuova Milano “sarà… la città delle torri”.    
  
17. A. MEZIO, I galli di Taranto (“Gallerie”), ibid., p. 12. Mezio visita la Galleria di 
Chiurazzi in occasione del Premio Taranto. Apprezza il fatto di non essersi imbattuto nel 
“solito provincialismo”, in uno sterile “meridionalismo” (“i vincitori, quasi tutti romani o 
milanesi”; “l’unico nativo, [Raffaele] Spizzico, è presente in qualità di premiato in una 
categoria a parte”; sul meridionalismo nell’arte e nella critica anche 1953, n. 34; 1955, n. 
91). In mostra, “una trentina di quadri”, dei “pittori della generazione di mezzo che 
contano qualcosa, quelli a cui sarà riservato il centro del padiglione nella prossima 
Biennale veneziana”: Gentilini, Monachesi, Francalancia, Donghi, Cassinari, Scordia, 
Titina Maselli, i “dioscuri dell’astrattismo romano, Turcato e Corpora”. Unico neo della 
mostra, secondo Mezio, è “quella punta quasi ostentata di modernismo”, valida solo nella 
misura in cui si oppone al “poco di naturalismo e pittoricismo ottocentesco” cui parte della 
“provincia italiana” era ancora vincolata. Punto di forza dell’esposizione, invece, è “la 
rivelazione di un artista ignoto o quasi fino a qualche anno fa”, vale a dire Gino Meloni. 
Meloni non era “soltanto il pittore dei galli, peruviani, barbarici, medievali, che lo 
rappresentano nella monografica dedicatagli dalla galleria Borromini di Milano” (la mostra 
di Meloni alla Galleria Borromini è della fine del 1948; del 1952 è Gino Meloni, volume 
curato da Valsecchi ed edito a Milano per le Edizioni del Milione). Meloni sapeva 
“accoppiare in formule di suprema eleganza decorativa Picasso e Carrà, l’oreficeria 
bizantina e il manifesto pubblicitario”; era in grado di “infondere nuova vita persino a 
schemi fin troppo noti e sfruttati”: insomma, un artista “migliore della fama”.         
 
18. F. DE ANGELIS, Il paesaggio indifeso (“Lettere scarlatte”), IV, 11, 15 marzo 
1952, p. 4. Come Laur (1952, n. 10), De Angelis risponde a Roberto Pane (1951, n. 89). 
Pone, in particolare, il problema della devastazione del paesaggio operata da cave come 
quelle di Pozzano, della Punta di Scutolo, di Puolo, di Villanzano e di Ieranto. 
 
19. G. RAIMONDI, Voci di un tempo (Dare & Avere), ibid., p. 6. Rievocando alcune 
delle voci della cultura italiana ed europea del primo Novecento, e dopo un affondo nei 
ricordi dei “personaggi della Ronda cardarelliana” (soprattutto Bacchelli, anche lui 
collaboratore de “Il Mondo” a partire da 1949, n. 23), Raimondi si sofferma sulla figura di 
Tristan Tzara. Raimondi era entrato in rapporto con Tzara nell’estate del 1916, “tramite 
Apollinaire o Cendrars”, e da lui ricevette subito in omaggio una “rivista parafuturista o 
paracubista, Cabaret Voltaire”. Da lì, continuarono ad arrivare a Raimondi “cartoline e 
lettere, e stampe” di Tzara. Tzara che lavorava alla rivista “Dada”, in cui “comparvero 
tracce delle reclute italiane”: Savinio, Moscardelli, Francesco Meriano, Bino Sanminiatelli, 
Maria d’Arezzo. Raimondi ricostruisce luoghi, incontri e letture degli anni parigini di 
Tzara; era l’immediato primo dopoguerra, quando “noi conoscemmo le prime cose di 
Kandinsky e Klee”.      
 
20. A. MEZIO, Stampe a colori (“Gallerie”), ibid., p. 12. Alla Galleria dello Zodiaco era 
esposta “una collezione di litografie a colori, pubblicate dalla Guilde Internationale de la 
Gravure, una società di amatori costituitasi recentemente a Ginevra”. Questa società aveva 
chiesto ad alcuni pittori “delle litografie da stampare in pochi esemplari per i propri soci”. 
Tra i maestri rappresentati, Lhote, Ernst, Laurens, Manessier, Tamayo, Lurçat, Campigli, 
Villon, Wou Ki. Anche “l’incisione ha imparato a mescolare i più svariati procedimenti”, e 
il “mestiere” della stampa aveva dovuto fare i conti con il carattere della modernità, 
“carattere intuitivo, sperimentale e d’improvvisazione”: per esempio Wou Ki mescolava 
“l’acquaforte e la litografia”, e la sua opera fondeva “la minuzia descrittiva dell’Oriente e 
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la scrittura aghiforme di Klee”. Alcune delle stampe in mostra, chiude Mezio, “ci 
rimandano una immagine alquanto sfocata dei loro autori”; ma la colpa non è della 
litografia, “bensì degli artisti che cominciano a perdere qualche dente”. Lurçat peccava di 
“seicentismo”, era passato “dalla pittura all’artigianato vero e proprio degli arazzi”; 
“l’arcaismo egizio di Campigli sfiora la vignetta del giornale”. Tuttavia, ammette Mezio, le 
stampe sono contraddistinte da una “perfezione tecnica che non può non conciliarsi 
l’ammirazione anche dei più refrattari alle trovate dell’avanguardia”. Meglio le stampe 
delle “brutte cromolitografie” e delle “riproduzioni meccaniche che inondano le case 
d’oggi”. L’operazione della Guilde mostrava l’“amore lievemente romantico per la 
cultura” che è tipico degli svizzeri.        
 
21. A. MEZIO, I macchiaioli di Borgiotti (“Gallerie”), IV, 12, 22 marzo 1952, p. 12. Ai 
macchiaioli, la Quadriennale romana dedicava una antologica. Antologica che risultava “un 
po’ secca e stilizzata”, privata delle “scorie”, “troppo quintessenziata”; antologia nel cui 
contesto “i pittori… appaiono imbalsamati entro una luce cristallina”, rappresentati dai soli 
“pezzi di vetrina”. Sicché, per comprendere la pittura dei macchiaioli, era necessario 
“completare l’antologia… con i pezzi della collezione Borgiotti esposti in questi giorni alla 
galleria Giosi”: quadri di Fattori, Lega, Signorini, Sernesi, Borrani. Mezio riesamina sotto 
il profilo storico-critico la stagione dei macchiaioli: agganciandosi all’“ammonimento 
crociano a scavalcare i programmi per badare alle personalità”, afferma che “ai macchiaioli 
nuoce l’essere considerati in gruppo”, e nuoce la “brutta etichetta della macchia”; ribadisce 
la loro sventura “di essere caduti nelle mani di quell’ambiente chiuso e retrivo che è il 
mercato ottocentesco”; addossa molte responsabilità ad una critica che, in chiave 
ottusamente nazionale, “per fare la difesa dei macchiaioli sente il bisogno di stroncare gli 
impressionisti” (dietro a questa accusa ci sono di certo le polemiche per un’arte italiana di 
Ugo Ojetti, a partire dai suoi Cent’anni di pittura francese e fino alla Pittura italiana 
dell’Ottocento del 1929); smontando futili argomentazioni di primogenitura culturale e 
visiva, distingue gli ambienti figurativi toscano e parigino, ciascuno orientato a proprie 
“conclusioni”; recupera la distinzione di Emilio Cecchi tra colore impressionista e colore 
dei macchiaioli. Chiude affermando la centralità del rapporto della pittura della macchia 
col contesto italiano e toscano dell’epoca: “sentimenti inesorabilmente provinciali”, 
“preoccupazioni piccolo-borghesi”, “bisogni casalinghi” che, pure assodato il merito 
cruciale della rottura operata dai macchiaioli nei confronti della “tremenda” pittura storico-
religiosa dell’epoca, ne limitarono gli esiti. 
 
22. A. CEDERNA, Roma a pezzi, IV, 13, 29 marzo 1952, p. 8. Nel numero di novembre-
dicembre 1951, “Capitolium”, rassegna mensile del Comune di Roma, aveva pubblicato un 
articolo in risposta allo scritto di Cederna comparso ne “Il Mondo” il 17 novembre 1951 (n. 
82). L’autore dell’articolo in questione aveva cercato di minimizzare l’impatto del Piano 
Regolatore sul centro di Roma. Cederna, di contro, ne riafferma l’assurdità e, tenendo 
sott’occhio la “piantina della zona condannata”, organizza le proprie argomentazioni per 
punti: “Via Veneto”, “sbocco della galleria ai piedi del Pincio”, “tratto della nuova arteria 
tra la nuova piazza e via Vittoria”, “Via Vittoria”. La soluzione per i problemi del centro di 
Roma è quella di “lasciarlo assolutamente com’è oggi, e di ridurre in esso il traffico” (“il 
centro di tutte le città italiane deve diventare inaccessibile ai veicoli, come Venezia”). In 
conclusione, un attacco a “Uffici Tecnici Comunali incompetenti, Commissioni Edilizie 
fatte da interessati alle distruzioni”, “Soprintendenze ai Monumenti con l’esaurimento 
nervoso cronico”.     
 
23. A. MEZIO, Raphaël De Simon (“Gallerie”), IV, 14, 5 aprile 1952, p. 12. “Dopo un 
lungo periodo di silenzio (persecuzioni razziali, guerra e altre traversie)”, Raphaël De 
Simon “riprende il suo posto tra gli artisti romani con una mostra di quadri, tempere, 
disegni e sculture” alla Galleria dello Zodiaco (sull’artista anche 1955, n. 46). I testi del 
catalogo dell’esposizione erano di Virgilio Guzzi. Mezio si occupa in un primo tempo delle 
sculture dell’artista, che “è passata tra astrattisti e arcaizzanti senza lasciarsi tentare né da 
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Moore né dagli imitatori di Martini e Marini”. Raphaël aveva scavalcato in ogni lavoro la 
trappola della “letteratura”, dell’“archetipo” e del “museo”, “denunciando un interesse non 
finto per l’umanità delle sue figure”. La sua era una scultura “nervosa, instabile e 
sovreccitata”, i cui “pezzi più belli anche plasticamente sono alcune teste femminili, dove 
l’immagine si direbbe cresciuta su se stessa, quasi per evocazione”. Tuttavia le “cose più 
curiose della mostra sono quattro o cinque quadretti dipinti… nel 1928”, con “quel fare tra 
saputo e popolaresco, e quell’impasto di elementi barocchi, ingenui o preziosamente 
letterari”, alla Scipione o alla Mafai. Due artisti, questi ultimi, che avevano poco in 
comune, se non “il desiderio di non lasciarsi accalappiare entro le convenzioni 
classicheggianti del 900”. Un punto era centrale, per Mezio: nel numero dei migliori artisti 
romani tra le due guerre bisognava “far posto anche alla pittrice lituana”, per il peculiare 
“timbro di antichità” che “tocca qualcosa di misterioso, da far pensare a una copia di 
Giorgione rifatta con i mezzi e la mentalità del Doganiere Rousseau”. Raphaël De Simon, 
dopo Deiva De Angelis (1951, n. 17): due donne, tra gli artisti celebrati da Mezio.        
 
24. A. MEZIO, Orneore Metelli (“Gallerie”), IV, 15, 12 aprile 1952, p. 12. L’interesse 
per Orneore Metelli era vivo, in quei mesi, anche sulla scorta della monografia dedicata 
all’artista da Pierre Courthion (Genève, Cailler, 1951) e della mostra aperta alla Galleria 
Charpentier di Parigi. Lo spazio dedicato a Metelli conferma, da parte degli autori de “Il 
Mondo”, l’attenzione costante nei confronti dell’arte dei primitivi (in chiave 
antiaccademica e in polemica contro l’élitarismo delle avanguardie, Mezio ritaglia ad essa 
un ruolo decisivo fin dai suoi primi scritti; si veda, per esempio, 1950, n. 13). Metelli, 
chiosa il critico, è “l’unico” primitivo italiano: non lo era Ligabue, “casuale e troppo 
discontinuo”, né Bruno Rovesti, “costretto ormai a recitare la parte del selvaggio”. In 
Metelli c’era “la vocazione di un vero pittore popolare senza le contaminazioni della 
pubblicità e dello snobismo”; “pittore della domenica… nel senso più vero e più buono 
della parola”, perché “occupato durante la settimana a fabbricare scarpe”. Nelle sue opere, 
lo “spettacolo di una piccola città di provincia”, per il quale quando la materia della visione 
e della memoria non erano sufficienti, “soccorre la cartolina illustrata”; nei suoi paesaggi 
umbri, “Metelli ritrova quel senso di solitudine incantata che De Chirico sospende nei suoi 
quadretti metafisici”. Purtroppo “Metelli non è Rousseau”, ma “lo assiste sempre lo spirito 
bonario e mordace dell’artigiano che osserva senza giudicarla la piccola commedia 
umana”. Le ultime note di Mezio sono riservate ai ritratti metelliani dell’Italia fascista, 
opere nelle quali “si ritrova qualcosa dello spirito repubblicanoide del primo fascismo”.         
 
25. E. EMANUELLI, Il cuscino ricamato (“Quaderno parigino”), IV, 16, 19 aprile 
1952, p. 5. Emanuelli, in viaggio a Parigi, riferisce brevemente di un passaggio al Musée 
Rodin, all’Hôtel Biron. Accenna agli “studi e prove” per il Balzac e afferma che il 
problema più grosso, per Rodin, era stato “credersi Michelangelo”: “tutte le volte che non 
aveva simile stupida fissazione in testa, riusciva a scolpire”.      
 
26. G. RAIMONDI, Il ragazzo De Pisis (“Uno scartafaccio di vecchi disegni”), ibid., 
pp. 7-8. I ricordi di Raimondi si concentrano su De Pisis “ragazzo, già inclinato alla 
poesia, negli anni che precedettero la prima guerra mondiale”. Del 1952 è anche la 
monografia di Raimondi sull’artista (Filippo De Pisis, Firenze, Vallecchi), volume che 
segue la pubblicazione di Disegni, nel 1950 (Venezia, Il Cavallino) e, sempre a cura di 
Giuseppe Raimondi, la mostra antologica del pittore del 1951 al Castello estense di Ferrara 
(sull’artista, vigile era anche l’attenzione di Mezio, si veda 1951, n. 83). Nello scritto 
comparso ne “Il Mondo”, Raimondi si ferma sulle prime letture di De Pisis e sui suoi primi 
gusti figurativi; sui primi disegni e scritti; sugli spostamenti e sugli incontri dell’artista. I 
ricordi di Raimondi si fermano all’anno dell’armistizio.  
  
27. A. MEZIO, Artigianato americano (“Gallerie”), ibid., p. 12. In anni di 
americanizzazione dell’arte europea, di circolazione di artisti e di formule astratte tra le due 
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sponde dell’Atlantico, “Il Mondo” prosegue la sua battaglia antimodernista: Mezio sceglie 
di occuparsi dell’“artigianato americano”, della “piccola mostra di arte popolare 
americana” aperta al Circolo artistico di Roma. La mostra non aveva “preoccupazioni 
intellettualistiche”, e presentava “una trentina di riproduzioni ad acquarello, scelte tra le 
15.000 tavole dell’Index of American Design della Galleria nazionale di Washington”. 
Ancora, a catturare l’attenzione degli autori de “Il Mondo” è l’arte degli ingenui o l’arte 
applicata, la cultura materiale: “insegne di osteria, coperte, ricami, soprammobili… 
cavallini di legno per le giostre di paese”. Mancavano quasi del tutto “immagini sacre”: 
“l’America protestante [ne] porta con sé la condanna”. “L’arte popolare americana non ha 
uno stile proprio”, ciascuna comunità presenta la propria cifra specifica: “praticità degli 
artigiani Shakers…; colori vivi e amore dell’ornamentazione sgargiante nei prodotti 
dell’artigianato spagnolo…”. Un linguaggio comune tuttavia era stato trovato “nei 
materiali, negli strumenti di lavoro e nei bisogni ridotti di una società isolata”. Gli umili 
artigiani americani “non avevano la spregiudicatezza degli artisti d’oggi”, “ignoravano 
l’arte dei pastiches”; i loro oggetti, tuttavia, “ci parlano di un’America patriarcale, arcaica, 
spontaneamente povera”, un’America onesta preferibile a quella delle gallerie d’arte 
newyorchesi (per un confronto tra le due Americhe sulle colonne de “Il Mondo”, 1950, n. 
78).       
     
28. C. LAURENZI, Tentazione (Usi & Costumi), ibid. All’interno della rubrica “Usi & 
Costumi”, Laurenzi si è occupato perlopiù di cultura e società, in particolare in polemica 
con le ipocrisie e le contraddizioni dei mondi cattolico e comunista. Nel presente scritto, 
accenna al congresso sul tema “Cristianesimo e ragione di Stato”, nel cui contesto si erano 
dibattuti i problemi sollevati dalla mostra “il demoniaco nell’arte”, allestita a Palazzo 
Barberini dai “filosofi del Centro studi umanistici”. La mostra “raccoglie quadri e 
xilografie del ‘500 germanico-fiammingo”, da Bosch a Cranach, da Breugel a Grünewald o 
Met de Bles. L’ultima parte dell’articolo è riservata da Laurenzi alle vicende di una donna, 
Donatella B., decisa, “malgrado avesse compiuto i trent’anni”, ad “iscriversi alla facoltà di 
belle arti” e, “seccata di Modigliani”, a laurearsi con una tesi su Met de Bles.    
 
29. A. CEDERNA, Le lacrime dell'Ambrosiana (“Aria di Milano”), IV, 17, 26 aprile 
1952, p. 8. Cederna ragguaglia i lettori a proposito dello stato di decadenza della 
Pinacoteca Ambrosiana, “visitata in media da una persona ogni quattro giorni”. Sul 
problema dei musei e delle biblioteche italiane, l’attenzione della redazione de “Il Mondo” 
era sempre stata vigile (si veda, per esempio 1949, n. 24). “Tutto quanto è esposto” 
all’Ambrosiana, chiosa Cederna, “diventa tetra chincaglieria”. Nella Sala delle Stampe, le 
incisioni “sono accartocciate, gualcite, mangiate dai topi, sporche, polverose”. Al “cattivo 
esempio di conservazione”, si aggiungeva il “gusto grossolano, retorico, evocativo, 
crepuscolare mezzo dannunziano” delle sale e degli allestimenti. Tutto il contrario della 
“semplice e razionale” organizzazione della mostra di Van Gogh aperta tra febbraio ed 
aprile a Palazzo Reale. Della mostra di Palazzo Reale, Cederna scrive delle sole 
caratteristiche dell’allestimento.    
 
30. V. SINISGALLI, Il decano (“Aria di Milano”), IV, 18, 3 maggio 1952, p. 11. 
Sinisgalli offre un medaglione di Enrico Mazzolani: Mazzolani “canuto e piccolino”, 
frequentatore della trattoria di Bagutta; Mazzolani il cui studio aveva un giardino ed un 
cortile dove coltivava “insalate”; Mazzolani amico di Bacchelli. Mazzolani, infine, che 
“non ha età”: “era con Wildt ai tempi di Wildt, era con Boccioni ai tempi di Boccioni, con 
Martini, forse, ai tempi di Martini, ma lo era solo come amico”, perché “in quanto alla sua 
scultura egli dice di essere stato sempre e solo con se stesso”.  
 
31. A. MEZIO, Spadini (“Gallerie”), IV, 19, 10 maggio 1952, p. 12. La menzione delle 
“due salette” di Spadini alla Quadriennale romana (circa la Quadriennale, anche 1951, n. 
92; 1952, n. 15) è il pretesto per un esame storico-critico dell’attività dell’artista, esame 
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necessario nella misura in cui la retrospettiva della Quadriennale, scrive l’autore de “Il 
Mondo”, aveva fallito (non convincono Mezio “né la scelta dei quadri, né il modo come 
sono stati presentati”). Si trattava di un altro affondo sull’arte di Spadini (in precedenza, 
per esempio, 1949, n. 31; 1950, n. 18). Secondo Mezio, Spadini visse “un’epoca di 
trapasso”: “conobbe la pittura di Renoir, ma da lontano, a malincuore, e senza approfondire 
le ragioni dell’impressionismo”. Visse “nell’intimità degli uomini raggruppati intorno a 
Valori plastici e diffidò, giustamente, del loro intellettualismo, ma anche di tutto ciò che 
nella loro polemica era apporto reale di cultura”. In “polemica con De Chirico”, “spronò i 
primi passi di… De Pisis, e del semicontadino Ceracchini”. Spadini era “spiritualmente più 
ricco di quei maestri dell’ultimo Ottocento” che la Quadriennale presentava nelle sale 
contigue, tuttavia fu “incapace di rassegnarsi a quella facilità che dà ai Mosè Bianchi, ai 
Ranzoni o ai Mancini l’impressione di rappresentare un’epoca”. A Spadini mancò “una 
coscienza più approfondita del rapporto con gli antichi e forse una certa libertà mentale”. 
In questo modo fallì “la sua ipotesi di una pittura alta come quella dei veneziani”: Spadini 
attribuiva le cause di tale fallimento a “un paese di tradizioni scolastiche come l’Italia”, 
ma, secondo Mezio, sarebbe stato sufficiente un “esercizio vivo di cultura”. In ciò 
riuscirono, invece, Renoir, Bonnard, Vuillard, che “realizzarono l’ideale di quella grande 
pittura borghese sognata da Spadini”.          
 
32. O. MORISANI, Il cinematografo come arte, IV, 20, 17 maggio 1952, p. 6. Morisani 
recensisce Cinema arte figurativa di Carlo Ludovico Ragghianti (Torino, Einaudi, 1952). 
Sul ruolo degli scritti d’arte di Ragghianti in seno alle posizioni in materia d’arti visive del 
gruppo Pannunzio e sulle riflessioni degli uomini del medesimo gruppo attorno all’attualità 
del cinematografo e della fotografia per un’arte realista ma non zdanovista, si è già scritto 
(1951, n. 43). Della recensione di Morisani, uomo vicinissimo a Ragghianti e collaboratore 
di “SeleArte”, vanno menzionate le righe più aderenti al dibattito insieme culturale e 
politico tenuto vivo da “Il Mondo” negli anni del secondo dopoguerra: l’attacco nei 
confronti delle “anacronistiche sopravvivenze clericali e marxiste” nella critica delle arti 
visive e della letteratura; il riferimento all’estetica crociana (in particolare per la 
“concezione dell’opera d’arte come processo”), estetica sulla quale Ragghianti si era 
formato e che era un riferimento ineludibile per l’impostazione culturale del settimanale di 
Pannunzio.    
     
33. A. MEZIO, Pittura a secco (“Gallerie”), ibid., p. 12. Anna Salvatore, “unica donna 
invitata alla prossima Biennale di Venezia”, esponeva alla galleria romana del Pincio “una 
serie di quadri fortemente colorati, eccitanti, facinorosi, segnati dalla violenza del realismo 
socialista”. Nella sua arte, Mezio leggeva influssi di Vincenzo Gemito, di Artemisia 
Gentileschi, del “gusto calligrafico e intellettualizzato dei giapponesi”, degli “schematismi 
crudi di un Vespignani”. La poetica della pittrice riporta Mezio a ragionare sul “termine di 
realismo”, “uno dei più controversi del vocabolario artistico” (sul problema del realismo, 
centrale negli scritti di Mezio, si veda gli scritti di poco precedenti 1952, nn. 6, 11): 
problema vivo dai pittori della “decorazione di Pompei” a Caravaggio, dall’Ottocento di 
Courbet al realismo “nel senso… dei pittori comunisti”, per cui “la Salvatore è realista e 
no”. Sì per i soggetti, no “per il modo piuttosto freddo e rotondo con cui è resa questa 
formidabile parata di carni provocanti e ricche di animalità”. Pure, in Anna Salvatore, “c’è 
la curiosità professionale di tutto il repertorio dell’attuale realismo”, un “tecnicismo che 
gira e rigira ci riporta sempre nell’orbita di Picasso”. Dovendo fare “il punto 
trigonometrico di questa pittura”, conclude Mezio, si può dire che confini a “est con 
Domenico Morelli, a sud con Guttuso, a nord con le stilizzazioni torturate, esangui, del 
simbolismo di Klimt, e ad ovest con la pienezza maccheronica del manifesto 
cinematografico”. Infatti, le lavandaie della Salvatore fanno pensare a Anna Magnani e 
Silvana Mangano: “romantico e oratorio, il realismo in pittura trova facilmente l’accordo 
col neorealismo del cinematografo”.        
 
34. L. VENTURI, La rinascita degli Uffizi, IV, 21, 24 maggio 1952, p. 6. La guerra 
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mondiale aveva “incrudelito contro Firenze, Uffizi compresi”. C’erano voluti “sette anni 
perché i muri e i tetti e i lucernari fossero ricostruiti”, e la galleria potesse rinascere. 
Venturi difende l’operato “dei nuovi ordinatori”, finanche rispetto all’illuminazione delle 
sale, considerata “eccellente”. Si concentra in seguito su problemi di museologia, 
sull’“ambientamento delle pitture esposte”, ricordando che ogni “ordinamento segue di 
necessità anche un indirizzo storiografico”, e che la scelta era ancora “secondo la storia 
della civiltà” o “secondo le scuole locali”. Venturi afferma che il criterio preferibile era 
quello che aveva trionfato agli Uffizi, vale a dire quello “di avere l’occhio alla cronologia”. 
La difesa messa in campo da Venturi fa seguito alla “campagna di stampa” ferocemente 
critica nei confronti del nuovo ordinamento della Galleria; in particolare, Venturi ribatte ad 
un articolo di Mario Vinciguerra (collaboratore de “Il Mondo”) comparso nel 
“Messaggero” il 3 maggio 1952. Allo scritto di Venturi avrebbe fatto seguito, ne “Il 
Mondo”, una polemica che avrebbe coinvolto, oltre allo stesso Vinciguerra, anche 
Ragghianti, Salvini, Pacchioni (1952, n. 40, 43, 46, 49, 51). 
    
35. A. MEZIO, Surrealisti primitivi (“Gallerie”), ibid., p. 12. Ancora in merito alla 
Quadriennale romana (sull’esposizione anche 1951, n. 92; 1952, nn. 15, 31), Mezio scrive 
dei “surrealisti e pittori popolari” che, “con la loro pedanteria illustrativa”, formavano, in 
mostra, “dei piccoli isolotti di resistenza” “contro l’ondata degli astrattisti”. Si trattava – 
per Mezio è cruciale, lo avrebbe ricordato anche nel saggio pubblicato sul catalogo della 
mostra di Fiuggi “Il Selvaggio” di Mino Maccari 1924 – 1943, catalogo a cura di Giuseppe 
Appella e Enzo Dalla Chiesa, Roma, Sti, 1975 – di surrealismo italiano, in patente 
difformità dalle poetiche bretoniane. Surrealisti italiani che erano incapaci “a gareggiare 
con i pittori fiamminghi e tedeschi in quella sfera dell’irrazionale dove i gotici sembrano a 
casa loro”. Tra i pittori menzionati, Italo Cremona, Franco Assetto, Fulvio Saini. “Dal 
surrealismo alla pittura popolare il passo è breve”: “gli estremi dell’innocenza poetica e del 
pansessualismo freudiano s’incontrano sul terreno della minuzia tecnica e della 
mitomania”. E allora Mezio mette la lente su Rosina Viva, “che mescola il ricordino 
surrealista con la goffaggine dell’autodidatta”; Deiva De Angelis; Alberto Oliviero, “con le 
sue ambizioni delicatamente tonali”; Luigi Pera, la cui pittura “ha il tono dell’autenticità”, 
Pera che ha “i documenti in regola con la poesia e con la retorica del primitivismo 
strapaesano” (su Pera anche 1952, n. 75). Infine, una nota di merito per Colombini, “a metà 
strada tra i surrealisti e gli strapaesani”. Il testo è determinante per rilevare la forte matrice 
strapaesana nella formazione di Alfredo Mezio e del gruppo Pannunzio e, nell’ambito delle 
scelte visive del settimanale, gli influssi di tale matrice “selvaggia” sul gusto inclinato in 
direzione del primitivismo e del surrealismo all’italiana.          
   
36. C. LAURENZI, Rosa-Giada (“Usi & Costumi”), ibid. Nel quadro delle costanti 
polemiche di Laurenzi e de “Il Mondo” contro la chiesa cattolica ed il comunismo, sono 
raccolte le dichiarazioni di insofferenza all’ortodossia marxista rilasciate in via 
confidenziale dal “pittore Pancirella”, e la conseguente rampogna di Palmiro Togliatti. 
Oggetto del contendere, i “cartelloni propagandistici” elettorali.   
 
37. A. MEZIO, Il “volto di Roma” (“Gallerie”), IV, 23, 7 giugno 1952, p. 12. Il “volto 
di Roma” era il titolo di una mostra inaugurata al Circolo artistico di via Margutta. Gli 
organizzatori avevano scelto “di farvi figurare tutti gli artisti attivi a Roma”, ed “è stato un 
errore”. Meglio avrebbero fatto se avessero puntato “su quei cinque o sei pittori, e non più, 
per i quali il paesaggio romano conserva ancora qualche barlume del suo secolare 
prestigio”. Problema centrale era che “l’epoca è poco adatta per una mostra come questa”, 
mostra per la quale era “indispensabile” “quel minimo di fedeltà al vero” ripudiata da 
artisti attratti dalle sirene dell’astrazione e “per i quali la rinuncia all’obiettività è una 
questione di principio”. Tra questi ultimi, menzionati Corpora, il “futuristeggiante 
Scarpitta” e Angelo Savelli. Astrattisti esclusi, “gli altri espositori si dividono tra il solito 
compitino naturalista… e l’applicazione provinciale delle solite formule d’avanguardia”: 
Ziveri, Purificato, Melli, Trombadori, Omiccioli, Donghi, Antonio Bertoletti, Bartolini. 
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Mezio denuncia i difetti della mostra romana: “gli ultimi pittori di Roma sono De Pisis, 
Scipione, Mafai e Tamburi, e cioè i pittori che al Circolo artistico sono assenti o, 
rappresentati col solito quadretto a testa, non dicono più nulla”. Di quel che era possibile 
vedere al Circolo, “i pochi pittori che rispondono veramente al tema della mostra”, 
ancorché persi “in questa marea di inutili esercizi”, erano Tamburi, la Raphaël, Omiccioli e 
Francalancia; buona critica ottiene il “paesaggio spadiniano della collezione Signorelli”. La 
scelta non stupisce, è il canone fissato dal gruppo de “Il Mondo” già a partire dai primi 
numeri del 1949 (a titolo esemplificativo, per De Pisis e Spadini si veda 1949, nn. 8, 31). 
La preoccupazione di Mezio era sorretta da un totale rifiuto dell’intellettualismo astratto: 
“sembra… che in un tempo di preoccupazioni astrattiste il paesaggio sia finito, come 
genere e come tema di ispirazione”.        
 
38. T. LANDOLFI, Il capolavoro anonimo (“Teatrino”), IV, 24, 14 giugno 1952, p. 8. 
Landolfi pubblica un “mostruoso e sublime aneddoto” che dichiara di avere scovato “in un 
vecchio Corso graduato di letture francesi”. È la storia di una visita di Rubens e dei suoi 
allievi ad “un umile monastero” nei dintorni di Madrid, monastero nel quale viene 
individuato un quadro privo di firma “che appare opera di un grande pittore”. A nulla 
valgono l’insistenza e le ricerche di Rubens: il priore del monastero non avrebbe mai 
rivelato l’identità dell’ignoto artista.    
 
39. A. MEZIO, Oggi come oggi (“Scandalusìa”), ibid., p. 12. Mezio recensisce Oggi 
come oggi, raccolta di vignette di Amerigo Bartoli edita a Roma da Casini nel 1952. La 
recensione del volume, prefato da Mario Soldati, è occasione per tornare sull’arte e la vita 
di Bartoli, vignettista de “Il Mondo”, da anni inserito negli ambienti della cultura e dei 
giornali romani e, tra le guerre, frequentatore del Caffè Aragno, nelle cui sale era passata 
molta dell’intellettualità radunata, nel secondo dopoguerra, attorno a Mario Pannunzio e al 
suo giornale. Sulle colonne della rivista, i ricordi del Caffè romano sono frequenti, nel 
contesto di medaglioni riferiti ad artisti o letterati (si veda, per esempio, lo scritto dedicato 
a Francalancia,  1951, n. 19). Il presente scritto di Mezio ha un taglio aneddotico, anche 
sulla scorta dell’amicizia che legava Mezio a Bartoli. Divertenti le righe che riferiscono 
della storica difficoltà di Bartoli nel trovare la battuta adatta ai disegni realizzati: a 
soccorrerlo erano stati molti, tra i quali Achille Campanile. Mezio paragona Oggi come 
oggi a Roma in selci, raccolta “pubblicata anni fa dall’Italiano” (Roma, 1934): le 
pubblicazioni di Strapaese, gli ambienti della cultura di fronda erano stati quelli in cui si 
erano svezzati molti dei collaboratori del settimanale pannunziano. Su Amerigo Bartoli 
anche 1949, n. 19.       
 
40. M. VINCIGUERRA-L. VENTURI, Belle arti e brutte cose (“La rinascita degli 
Uffizi”), IV, 25, 21 giugno 1952, p. 7. La lettera di Mario Vinciguerra e la risposta di 
Lionello Venturi alimentano la polemica attorno alla Rinascita degli Uffizi (1952, n. 34). 
Vinciguerra attacca Venturi perché impegnato a “prendere le difese dei suoi amici della 
Soprintendenza di Firenze e della Direzione della galleria degli Uffizi”; si riallaccia inoltre 
alla “prima edizione della Estetica di Croce”, quando allude alla “assoluta autonomia 
dell’opera d’arte” tradita dal nuovo ordinamento degli Uffizi; infine, attacca direttamente 
Lionello, ricordandogli il padre Adolfo, “che valeva molto più”. Venturi risponde 
accusando Vinciguerra di “villania” e smontando argomentazioni rivelanti “cultura 
manualistica” e “confusione mentale” (per le fasi successive della polemica, 1952, nn. 43, 
46, 49, 51).     
 
41. V. SINISGALLI, Nero di Parigi (“Aria di Milano”), ibid. Sinisgalli si occupa di 
mondanità milanese, con un occhio particolare ai bar Santa Tecla e Aretusa frequentati dai 
“nucleari Baj e Dangelo”. Verso la fine del 1951 e dopo i primi riconoscimenti della 
critica, i nucleari avevano abbandonato l’Aretusa andando “a fondare il Santa Tecla”, nel 
tentativo di “separare la propria personalità” da Fontana e “gli spaziali”. 
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42. A. MEZIO, Stampe e pettini (“Gallerie”), ibid., p. 12. Mezio si sofferma su “una serie 
di stampe giapponesi… esposta qualche mese fa alla Galleria dell’Obelisco”. La mostra era 
stata organizzata dall’Istituto per il Medio ed Estremo Oriente “con i pezzi della collezione 
Lumbroso di Livorno”. L’esposizione alternava Toulouse-Lautrec, “Utamaro a Modigliani, 
con… accostamenti stimolanti e pieni di imprevisto”. Mezio ragiona sulla diffidenza 
suscitata da queste stampe in un Giappone adoratore “della tradizione e dell’antico”. La 
stessa battaglia tra antico e moderno era condotta in Europa “tra arte popolare e arte 
accademica, tra sacro e profano”: in questo contesto, “gli artisti giapponesi del mondo 
effimero” furono “lo scandalo dei tempi”, come in Europa “i pittori della realtà”, “anche 
loro privi di scrupoli religiosi e filosofici e unicamente innamorati della vita”. Mezio 
ricostruisce il ruolo giocato dalle “stampe giapponesi” nell’Ottocento figurativo europeo: 
“la loro funzione didascalica per l’impressionismo è pari a quella che poi ebbero per i 
cubisti la scultura negra e le arti barbariche”. Unico problema è che “la volgarizzazione e la 
copia avevano finito per uccidere gli originali”: mostre come la presente, chiosa Mezio, 
“hanno il merito di farci superare quel senso nauseante di bassa letteratura che collocava 
questi nomi nella categoria pseudoestetica dell’esotismo”. In mostra erano presentati anche 
“oggettini” quali “pettini” e “scatolette d’osso”.       
 
43. C. L. RAGGHIANTI, Una lettera; M. VINCIGUERRA, Una postilla (“La 
rinascita degli Uffizi”), IV, 26, 28 giugno 1952, p. 8. Carlo Ludovico Ragghianti 
interviene nella polemica concernente gli Uffizi (1952, nn. 34, 40) e, riguardo 
all’ordinamento della Galleria, unisce le sue critiche a quelle che Mario Vinciguerra aveva 
indirizzato a Lionello Venturi. Nello specifico, rilevante è l’osservazione che 
“l’ordinamento… è dunque l’illustrazione pratica e materiale di uno schema di cultura 
manualistica germanica, che però per fortuna in Germania resta solo nei libri, quello dello 
Zeitstil o stile epocale, persona soprastorica che ha per suo veicolo gli artisti” (i criteri 
dell’ordinamento erano stati descritti da Venturi nel citato n. 34). Di Vinciguerra è 
pubblicata una breve lettera nella quale il giornalista conferma “tutto quello che ho detto” 
nello scritto del 21 giugno. Il ruolo cruciale giocato da Ragghianti nelle battaglie politiche 
e culturali de “Il Mondo” e la distanza tra i collaboratori del settimanale e le posizioni di 
Venturi (distanza già emersa in 1950, n. 51) sono resi evidenti anche da questa polemica, 
polemica cui sarebbe stato proprio Ragghianti a mettere la parola fine (1952, n. 51).  
   
44. A. MEZIO, Alla scuola di Vallauris (“Gallerie”), ibid., p. 12. Sulla scia degli 
esperimenti di Picasso che “si improvvisò vasaio e ceramista”, in Italia si stava verificando 
la “rinascita della ceramica”. Alla Galleria Chiurazzi esponeva “il giovane siciliano 
[Salvatore] Meli”, “con una affettuosa presentazione di Guttuso e del critico Giuseppe 
Marchiori”: nonostante quest’ultimo, a proposito di Meli, scrivesse di “un artigianato che 
rifiuta lo standard”, nelle ceramiche in mostra Mezio ritrovava “il caratteristico bestiario 
picassiano” e “l’accento rabelesiano delle forme di Picasso”. La mostra di Meli è 
un’occasione per una disamina ad ampio spettro sul rapporto tra “artisti puri” e arte 
applicata, rapporti rinsaldati proprio in seguito agli esperimenti di Picasso a Vallauris (sulle 
ceramiche picassiane, 1949, n. 34; 1951, n. 44). Se la ceramica artistica in Italia in anni 
anteriori alla ricezione dei lavori di Vallauris era “legata… a troppa brutta letteratura” e 
ricordava “d’Annunzio, le stampe di De Carolis”, nel secondo Novecento i problemi erano 
di segno non dissimile, e investivano l’invasione da parte della cultura di spazi che erano 
propri dell’artigianato: “mai il gusto della decorazione popolare è stato così poco popolare 
come quando vi hanno messo le mani gli artisti di professione, col fare tutto artistico, 
raffinato, prezioso, unico”.  
 
45. A. MEZIO, Leonardo spiegato (“Gallerie”), IV, 27, 5 luglio 1952, p. 12. In 
occasione del quinto centenario della nascita di Leonardo da Vinci, “ogni paese cerca di 
associarsi all’omaggio come può”. La difficoltà più grossa era che “le opere in cui la critica 
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riconosce la sua mano si contano sulla punta delle dita”, e non era sempre agevole “dire 
dove arriva la mano del maestro e dove subentra quella del collaboratore che lavora sotto la 
sua diretta incubazione”. A Firenze, Milano e Parigi, “dove c’è l’essenziale di Leonardo”, 
“sono aperte delle esposizioni, che affiancano i dipinti con i disegni delle collezioni 
esistenti in queste città”. In Russia si celebrava “un Leonardo urbanista alla Le Corbusier, 
progettista di canali navigabili e di sistemi di irrigazione”; l’America presentava “un tipo 
d’inventore alla Edison”, con una esposizione di “macchine e di modelletti industriali al 
Museo metropolitano di New York”. Roma doveva invece “accontentarsi di una mostra di 
riproduzioni fotografiche, ordinata da Giorgio Castelfranco a palazzo Venezia”: a Roma 
l’artista “non conobbe che dispiaceri, seccature, liti, antipatie e delusioni”, e non si 
conservava nulla se non “il San Gerolamo della Vaticana” e “la contestatissima Leda della 
collezione Spiridion”. La mostra a Palazzo Venezia, tuttavia, “attraverso un ben disposto 
sistema di richiami, citazioni, didascalie”, “dà l’essenziale di ciò che bisogna sapere 
sull’opera e la biografia di Leonardo”.  
         
46. R. SALVINI, La Rinascita degli Uffizi (“Lettere scarlatte”), IV, 28, 12 luglio 1952, 
p. 4. Prosegue la polemica sugli Uffizi inaugurata dallo scritto di Venturi comparso ne “Il 
Mondo” il 24 maggio (1951, n. 34; della serie fanno parte anche 1952, nn. 40, 43; a 
seguire, 1952, nn. 49, 51). Salvini si difende dalle accuse che Ragghianti aveva mosse ad 
un ordinamento (che aveva visto, tra i curatori, proprio Salvini, assieme a Pacchioni, del 
quale è lo scritto citato n. 49) che aveva definito una “illustrazione pratica e materiale di 
uno schema di cultura manualistica germanica” (n. 43, cit.); osserva, in particolare, come 
“l’assetto degli Uffizi è incentrato sulle personalità degli artisti”.  
  
47. A. MEZIO, Savinio (“Gallerie”), ibid., p. 12. “La Galleria d’arte moderna di Roma 
ricorda Alberto Savinio con una esposizione ordinata senza quell’aria untuosamente 
commemorativa che è inseparabile da simili manifestazioni” (sull’arte di Savinio, 1949, n. 
45; a seguire, 1963, n. 43). “Vi sono alle pareti i quadri, i disegni, i bozzetti teatrali; dentro 
alcune vetrine sono allineati libri, manoscritti, fotografie, ritagli di giornali, le pezze 
d’appoggio e i documenti di un curriculum che non ha nulla di eccezionale né di 
romantico”. Materiali tra cui “manca forse qualche numero di Bifur a significare l’epoca 
del dopoguerra in cui l’arte di Savinio ebbe la sua stagione spirituale”, quando i giovani “si 
affacciavano alla conquista di Parigi”. “Da Apollinaire Savinio forse prese quel tocco di 
fumismo, quel gusto di épater” – immancabile nel “gusto alessadrino” dei circoli letterari 
d’avanguardia -, cui però aggiunse “un senso insolito d’ironia, dovuto alla sua formazione 
nell’ambiente intellettuale tedesco”. “Negli ultimi anni, superati gli aspetti più vistosi di 
questo cerebralismo d’avanguardia, si disegnava un tipo di scrittore ironico, un po’ 
libresco, pieno di fantasia”. “I ritratti che egli dipingeva partono forse da De Chirico, ma 
trovano la loro ragione in una specie di evidenza paradossale, al limite tra il medaglione 
murale e il cartone accademico”: “un gusto che ha fatto giustamente pronunciare il nome 
dell’Arcimboldi” (il nome di Arcimboldi era centrale, nel sistema critico di Mezio, per 
l’identificazione di una “Italia magica” sganciata dal surrealismo francese: a tal proposito 
si veda almeno 1954, n. 46), “ma per il quale sarebbe forse più esatto risalire alle caricature 
vascolari e a qualche rappresentazione esopiana dell’antichità”. La chiusa è di feroce 
antiavanguardismo: in un clima culturale in cui “tutte le negazioni e tutte le velleità 
avveniristiche hanno egualmente diritto di cittadinanza”, i tratti di Savinio “potrebbero 
essere quelli di un saggio”.  
 
48. L'INVITATO, Il tempio (“I giorni”), ibid. Nella “zona dell’Esposizione universale”, 
all’Eur, si era tenuta l’inaugurazione di una nuova chiesa: “il tempio s’intitola ai Santi 
Pietro e Paolo”. Tra i curiosi che non avevano voluto mancare all’evento, molti 
conoscevano “benissimo la chiesa, aperta da anni ai vagabondi di passaggio e alla pioggia 
e al vento”. L’Invitato, al solito, è attento a captare le reazioni e le stranezze esibite dei 




49. G. PACCHIONI, La rinascita degli Uffizi (“Lettere scarlatte”), IV, 29, 19 luglio 
1952, p. 4. Anche Pacchioni scrive al direttore de “Il Mondo” e, come già Salvini la 
settimana precedente (1952, n. 46), replica agli attacchi di Ragghianti (1952, nn. 43; 
completano la serie relativa agli Uffizi 1952, nn. 34, 40, 51).   
 
50. A. CEDERNA, Come distruggere Roma (“Italia minore”), IV, 31, 2 agosto 1952, p. 
4. “La sorte di Roma sta per essere decisa”, attacca Cederna: “il micidiale progetto di 
Piano Regolatore, che contempla la distruzione del quartiere tra via Condotti e piazza del 
Popolo”, “è passato in questi giorni all’esame del Consiglio superiore del ministero dei 
Lavori pubblici” (per le prime analisi del collaboratore de “Il Mondo” sul piano capitolino, 
si veda 1951, n. 82; 1952, nn. 3, 22). Cederna spiega ancora una volta “di cosa si tratta”, 
quindi aggiunge che “come è logico, sulle distruzioni si costruirà intensivamente, e perciò 
avremo, solo tra il Pincio e il Corso, circa seicento metri di nuovi edifici”. L’articolo si 
conclude con la menzione di “altri particolari sinistri” previsti dal nuovo piano romano e di 
una lettera “di protesta” contro tali manomissioni inviata al ministro e firmata, tra gli altri, 
da Quaroni, Vinciguerra, Bianchi Bandinelli, Cecchi, Alvaro. 
 
51. C. L. RAGGHIANTI, Ancora gli Uffizi (“Lettere scarlatte”), IV, 32, 9 agosto 1952, 
p. 4. La lettera di Ragghianti chiude la polemica aperta a seguito della comparsa 
dell’articolo di Venturi, il 24 maggio del 1952 (n. 34). Lo scritto elude i problemi storico-
critici affrontati nella lettera del 28 giugno (1952, n. 43) e affronta questioni politiche e 
amministrative connesse con le attività di ordinamento dei musei. 
  
52. M. SERT, Gli amici di Misia (I), ibid., pp. 7-8. “Il Mondo” pubblica alcuni passi del 
volume Misia par Misia (Paris, Gallimard, 1952), tradotti da Giorgio Zampa. Tra gli 
episodi e gli aneddoti relativi alla vita di Misia Sert sono citate, nel cuore della vita artistica 
e culturale parigina tra Otto e Novecento, le frequentazioni di intellettuali e artisti come 
Debussy, Jarry, Mallarmé, Verlaine, Toulouse-Lautrec (per la seconda parte di Gli amici di 
Misia, 1952, n. 53; su Toulouse-Lautrec, si veda lo scritto, di genere affine, 1952, n. 56).      
 
53. M. SERT, Gli amici di Misia (II), IV, 33, 16 agosto 1952, pp. 7-8. Il testo conclude, 
su “Il Mondo”, la sequenza sugli amici di Misia Sert (per la prima parte, 1952, n. 52). Sono 
pubblicati aneddoti relatvi a Renoir, Proust e Diaghilev. 
 
54. A. MEZIO, Fiore Tomea a Cortina (“Gallerie”), IV, 35, 30 agosto 1952, p. 12. Non 
sarebbero mancati, negli anni successivi, riferimenti all’arte di Tomea (1953, n. 19; 1960, 
n. 152; 1962, n. 85; sull’artista anche 1951, n. 6). Nel presente scritto, Mezio si concentra 
su “una mostra di Tomea a Cortina” (sulle iniziative cortinesi anche 1951, n. 57). La 
conoscenza diretta dell’artista, che “sulla porta della Galleria Zanini” era “intento a 
ripassarsi i prezzi delle opere scritti in un foglietto di carta”, aveva rivelato a Mezio un 
Tomea inedito, che “scopre la stoffa del cadorino, abituato a calcolare sulle risorse 
stagionali”. In relazione alle pitture presentate a Cortina, Mezio mette la lente su Tomea 
“pittore del paesaggio alpino”, genere di cui ricostruisce brevemente la storia: “è 
impossibile, in Italia, parlare di paesaggio di montagna senza risuscitare subito il ricordo di 
Segantini”, e “di tutta quella letteratura spiritualistica e misticizzante, che negli ultimi anni 
dell’Ottocento celebrava le Alpi”; pittura “svanita presso le giovani generazioni”, 
calamitate dalla città, dalla campagna o dai “paesaggi di mare”. Tomea aveva saputo ridare 
“una verginità poetica a questo tema piuttosto squalificato”: “evita di insistere sugli 
elementi più appariscenti” e “wagneriani di esso”, “per muoversi in un’orbita di sentimenti 
più modesti, a cui giova probabilmente il gusto attuale per i primitivi e per i pittori 
popolari”. I suoi quadri sono segnati da “una rustica poesia, che si direbbe prodotto di arte 
locale”, figlia del “cattolicesimo popolare”. “I rischi di quest’opera”, conclude Mezio, 
“sono da una parte” un “pittoricismo alla Tosi”, “dal lato opposto un che di secco e 
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risentito, dovuto alle simpatie per i pittori metafisici”. Tra i grandi a Cortina, Tomea è 
“l’unico indigeno”: “questo spiega perché nei suoi quadri la montagna abbia spesso un 
accento diretto, che non si trova nei bozzetti invernali biaccosi e sgangherati di Carrà, o 
nelle Dolomiti dipinte da De Pisis, bellissime ma inconsistenti come dei fiori o delle 
farfalle” (su De Pisis, 1951, nn. 80, 83).    
 
55. A. MEZIO, Il “boom” messicano (“Gallerie”), IV, 36, 6 settembre 1952, p. 12. 
Mezio torna sulla pittura dei messicani a più di un anno dalla recensione delle opere 
esposte alla Biennale di Venezia (1950, n. 39). Dei messicani, oltre ad una esposizione 
inaugurata in quei giorni a Parigi, era stato pubblicato un “libretto… inserito recentemente 
dall’editore Braun nella collezioncina Les Maîtres” (Art moderne mexicain, Paris 1951). 
Mezio recensisce il volume e ragiona sull’arte dei messicani senza, tuttavia, lesinare 
stilettate politiche agli Stati Uniti: le prime notizie dei messicani “si ebbero una ventina di 
anni fa, e arrivavano dall’America”, dall’America che “verso quell’epoca mandava sulla 
sedia elettrica Sacco e Vanzetti per il fatto di essere sindacalisti, e forse solo dei poveri 
stranieri”. Scelsero invece Rivera e Orozco, “comunisti dichiarati”, per “dipingere gli 
stabilimenti di Ford” e “la biblioteca Pomona a Dartmouth”. C’era in America chi credeva 
di aver trovato “in questa specie di gigantesco artigianato murale il loro Giotto e il loro 
Masaccio”, capaci “di disincagliare l’arte moderna dai bizantinismi di tipo europeo”. 
Appunto col termine di “Rinascita o Rinascimento” si era soliti indicare “il boom di pittura 
sociale scoppiato nel Messico tra il 1920 e il 1940”. Pittura “abbarbicata come un’ostrica 
allo scoglio delle tradizioni indigene, ma sviluppatasi in gran parte a contatto di esperienze 
europee come il cubismo e l’espressionismo belga”: lo dimostrava l’“arte dei teschi” di 
José Guadalupe Posada e Emanuel Manilla. Pittura che, tuttavia, accanto a “parti oratorie, 
retoriche, sfacciatamente cartellonistiche e demagogiche”, “ha scritto anche delle pagine 
piene di delicatezza e di poesia”. Essa “ha il suo posto nella storia dell’arte contemporanea, 
non fosse altro che per l’impeto generoso, barbarico, plebeo con cui ha cercato di 
raccontare sofferenze e lotte dei diseredati nel secolo XX”. Arte popolare, sociale, realista: 
qui la chiave dell’apprezzamento espresso da Mezio.            
 
56. T. NATANSON, Vita breve di Lautrec, IV, 37, 13 settembre 1952, pp. 9-10. Su 
Toulouse-Lautrec, qualche settimana prima su “Il Mondo” erano state pubblicate le 
memorie di Misia Sert (1952, n. 52). Il presente scritto è costituito da stralci, scelti e 
tradotti da Giorgio Zampa, del volume Un Henri de Toulouse-Lautrec (Genève, Cailler, 
1951) di Thadée Natanson, fondatrice della “Revue Blanche”. Come spiega la nota 
introduttiva del curatore, più che notizie artistiche sono pubblicati “ricordi spregiudicati, 
piccanti” della vita di Lautrec. L’intensificarsi delle pubblicazioni riguardo all’artista è 
giustificato dal cinquantenario della sua morte, avvenuta appunto nel 1901.      
 
57. N. FRANK, Sette giorni tra i poeti (“Aria di Parigi”), IV, 38, 20 settembre 1952, p. 
5. Diario di una settimana trascorsa nei luoghi della mondanità parigina. La pagina di 
Frank è ricca di impressioni e reminiscenze letterarie; poche le suggestioni visive, perlopiù 
allusioni relative alla Parigi dei tempi della avanguardie storiche.   
   
58. A. MEZIO, La Lisa travestita (“Gallerie”), ibid., p. 12. Tra arte e costume, Mezio 
analizza le tesi che “un critico francese, George Isarlo”, aveva raccolto “in due lunghissimi 
articoli” a proposito della Gioconda di Leonardo. Secondo Isarlo – che si trovava 
curiosamente in sintonia con i dadaisti che “riprodussero sulla copertina di una rivistina 
nichilista” “la Gioconda munita di un ricco paio di baffi” -, Leonardo era stato “pittore di 
costume, osservatore spietato del vizio, realista alla Toulouse-Lautrec”, e la Gioconda “il 
ritratto di un uomo travestito da donna, una specie di Albertina proustiana presentata sotto 
panni femminili per ovvie ragioni di opportunità, e soprattutto per divertimento personale”. 
L’Isarlo, chiosa Mezio, “è tutt’altro che un romanziere giallo o uno scrittore a caccia di 
argomenti sensazionali”; “è uno studioso” “noto tra gli specialisti del Seicento”. 
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“L’irritazione dei critici”, seccati che “la poesia femminile” leonardesca fosse ridotta “a 
una questione di trucchi”, era perlopiù dovuta al fatto che la tesi del critico “si vale di un 
apparato di referenze esteriormente inappuntabili, di osservazioni piene di buon senso”. Si 
apriva “un nuovo e clamoroso capitolo” del “romanzo della Gioconda”, che 
“probabilmente non sarà l’ultimo, poiché tutti gli sforzi della critica per comprimere la 
zona d’ombra nella quale affonda la personalità storica di Leonardo, non impediscono al 
mito Leonardo di farsi strada attraverso il romanzo e la leggenda”.    
 
59. (n. f.), Poltrona, IV, 39, 27 settembre 1952, p. 11. Recensione al primo numero di 
“SeleArte” (luglio-agosto 1952): la redazione de “Il Mondo” aveva apprezzato 
l’operazione di Ragghianti, che aveva voluto una “pubblicazione divulgativa e popolare, 
ma che al tempo stesso ha il coraggio di proclamarsi non fatta per le masse”. Rivista rivolta 
“al ceto colto ma impossibilitato ad accedere alle pubblicazioni specializzate”; rivista che 
avrebbe contribuito a “spurgare il gergo accademico e avvicinare il linguaggio della critica 
d’arte alla lingua di tutti”. Antiaccademismo, antispecialismo e opposizione all’isolamento 
intellettualistico di artisti e critici erano convinzioni ferme degli uomini del gruppo 
Pannunzio, che anche sulle pubblicazioni e sulle prese di posizione di Ragghianti avevano 
costruito il proprio gusto. 
   
60. A. MEZIO, I manieristi (“Gallerie”), ibid., p. 12. Mezio scrive della “bellissima 
esposizione della Maniera italiana ordinata da Bruno Molajoli alla Triennale di Napoli”, 
mostra che “moltiplica gli angoli… i punti di vista” rispetto alla Mostra fiorentina del 
Cinquecento toscano del 1940, nel contesto della quale la fase di trapasso dal Rinascimento 
alla maniera era stata “vista dalla parte dei toscani”. A Napoli erano presentati non solo “i 
maggiori espositori di Palazzo Strozzi”, ma anche il Parmigianino e il Primaticcio, oltre a 
“quelli che a Parigi, in Olanda o a Praga portano il ricordo della cultura italiana con le 
conseguenze più strane e curiose”: Spranger e i pittori della scuola di Fontainebleau. E 
ancora, gli artisti dei “maggiori centri” italiani: Roma, Parma, Reggio, Modena, Bologna. 
La mostra si apriva con “il cartellone michelangiolesco per l’affresco della Cappella 
Paolina”: “di qui, sembra dire il Molajoli, comincia l’accademia… o il dramma del 
manierismo”. E Michelangelo sarà sempre “uno dei punti fissi”. Il manierismo, chiosa 
Mezio, “è la tragedia dei cadetti, in una famiglia dove il primogenito si chiama appunto 
Michelangelo o Raffaello”; “anticipa la crisi del Seicento, dopo di avergli dato in prestito 
una parte del suo repertorio mitologico, sacro e profano”. Nell’ultima parte dell’articolo, 
Mezio imposta un confronto tra antico e moderno: di fronte al “ritratto di Alessandro dei 
Medici o al San Girolamo del Pontormo”, la sua memoria visiva corre a Soutine; scrive di 
Michelangelo e, contro il Novecento e le avanguardie, indaga la maniera che ha seguito la 
“classicità” cézanniana; pensa al Cinquecento e mette la lente sull’“ultimo manierista 
europeo”, Pablo Picasso. Picasso manierista, Picasso camaleonte dai mille stili era stato il 
bersaglio privilegiato del gruppo Pannunzio fin dai primi numeri de “Il Mondo” (1949, n. 
23; per le tappe successive della polemica, si veda, per esempio, 1950, n. 62; 1951, n. 34).        
 
61. F. GABRIELI, Il museo sotto chiave, IV, 40, 4 ottobre 1952, p. 6. Gabrieli scrive del 
Museo Torlonia di Roma, “forse la maggior raccolta privata di scultura classica che esista 
oggi in Italia”. Museo che apparteneva ancora alla famiglia ed era chiuso al pubblico per le 
“sacre leggi della proprietà privata”. L’unica occasione perché il Museo fosse reso 
pubblico si era proposta durante il Ventennio, “quando casa Torlonia ebbe il più o meno 
ambito onore di avere come suo inquilino o ospite il padrone d’Italia”: era strano, 
commenta Gabrieli, che nessuno avesse convinto Mussolini ad indurre il “suo padron di 
casa”,  “in pro dello Stato e del popolo italiano”, “alla cessione del museo proibito”. La 
situazione del Museo si era aggravata negli ultimi mesi: “attorno alle vecchie fabbriche 
fatiscenti della Lungara”, si preparavano “i locali per gli uffici di un mulino” e, addirittura, 
“il progetto di un pastificio”. Gabrieli chiude con un appello al principe Torlonia affinchè 
si interessasse, anche passando la mano allo Stato, ad un patrimonio che “è vergognoso 
lasciare in tale deperimento e abbandono” (alla conservazione dei beni culturali nazionali e 
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ai problemi dei musei italiani “Il Mondo” aveva dato rilevanza fin dai primi numeri; si 
veda, per esempio, 1949, n. 12).    
 
62. N. RUFFINI, L'umanitario umanista, ibid., pp. 7-8. Nina Ruffini, antifascista e, in 
seguito, radicale, segretaria di redazione de “Il Mondo”, ricostruisce infanzia e formazione 
di Umberto Zanotti Bianco. Zanotti Bianco aveva da poco avuto da parte del Presidente 
della Repubblica Luigi Einaudi il “riconoscimento di senatore a vita”. Il profilo che Nina 
Ruffini offre di Zanotti Bianco comprende le tappe salienti della carriera di archeologo e 
alcune note sulla sua passione civile (specie in favore del Mezzogiorno d’Italia, che voleva 
portare “al livello del resto del paese”, e per una collaborazione pacifica tra le nazioni 
europee, propugnata dalle colonne della “Voce dei popoli”). Affronta i momenti cruciali 
della lotta antifascista di Zanotti Bianco, imprigionato per un mese nel 1941 e 
successivamente mandato al confino a Paestum. Proprio alla foce del Sele, l’archeologo 
aveva compiuto alcuni degli scavi più importanti, “sulla scorta di un passo di Strabone e di 
un altro di Plinio, che parlavano di un venerando santuario dedicato ad Hera Argiva” (altro 
testo dedicato alla figura di Zanotti Bianco è 1962, n. 29).    
   
63. A. MEZIO, L'espressionismo e gli zoccoli (“Gallerie”), ibid., p. 12. Alla XXVI 
Biennale di Venezia (sull’evento anche 1952, n. 65) era presentata un’ampia retrospettiva 
dell’espressionismo. In particolare, all’espressionismo, Germania e Belgio “dedicano quasi 
al completo i loro padiglioni”. “Nella geografia pittorica”, chiosa Mezio, “l’espressionismo 
occupa le antichissime province di cultura gotica e fiamminga” e, “linguaggio 
cosmopolita”, “esso assume, in ciascuno di questi territori, caratteristiche e sfumature 
particolari, che corrispondono su per giù alle tradizioni, al temperamento e al costume 
locale”. La Biennale illustrava “le due facce più familiari dell’espressionismo”, “quello 
sviluppatosi nel 1907, a Monaco, attorno al gruppo Die Brücke”, e “quello rappresentato 
dal gruppo belga”, di chiara discendenza ensoriana. E proprio “un quadro del patriarca”, 
James Ensor (“La lettura del manifesto Gamme d’amour, replica di un particolare del 
Cristo a Bruxelles, ma dipinto nel 1895”), “è collocato al posto d’onore” (sull’arte di James 
Ensor, Mezio era intervenuto più volte: si veda, per esempio, 1950, nn. 20, 55, 60). 
L’espressionismo belga, “paziente e bovino”, per Mezio era “l’ala destra 
dell’espressionismo”: eccetto Van Gogh, “nome che [tuttavia] è fuori quadro”, “i belgi non 
hanno nulla di esasperato, di tragico, di demoniaco”. In loro, piuttosto, un “carattere 
pacioccone, suburbano e domenicale”, populistico e “senza velleità sociali”. E ciò 
nonostante “l’ammirazione per Bosch, per Bruegel e per Ensor”. L’espressionismo belga, 
insomma, “ci dà un’immagine fedele della società belga”, tra “munitissima fortezza 
clericale” e “benessere sociale”. Espressionismo “con le mani in tasca”; espressionismo “in 
zoccoli, dirà André Lhote”.        
 
64. P. PERNICI, Due stranieri (“Caratteri”), IV, 41, 11 ottobre 1952, p. 10. Breve 
racconto. Protagonisti, un francese e un tedesco a Roma: Pernici finge di intercettare la 
conversazione tra i due. Tra storia, politica, cultura e costume, i due turisti finiscono per 
discorrere distrattamente di alcuni artisti della bohème romana che bighellonavano in 
piazza di Spagna; della Fontana della Barcaccia di Bernini; del Mosè michelangiolesco in 
San Pietro ai Vincoli.   
   
65. A. MEZIO, Corot uno e due (“Gallerie”), ibid., p. 12. Secondo scritto sulla Biennale 
veneziana (per il primo, 1952, n. 63; per l’ultimo scritto su Corot comparso ne “Il Mondo”, 
1965, n. 79). Mezio mette la lente sui trenta Corot esposti a Venezia. Opere che avevano 
deluso quanti erano giunti in laguna: “la delusione di chi abbia accarezzato in pensiero una 
persona cara, e, messo improvvisamente a tu per tu con essa, si accorge dolorosamente che 
questa persona, modificata dagli anni, corrisponde troppo poco all’immagine in frigorifero 
conservata nella memoria”. “Il tempo” aveva agito “sulla fisionomia di Corot rispetto al 
gusto corrente”: l’impressionismo, per primo, aveva agito “come un acido sull’opera del 
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pittore, scoprendovi la ganga neoclassica, naturalistica, sentimentale dei Salons, ma anche 
tutto ciò che in essa distingue il temperamento dalla ricetta, l’istinto dalla buona volontà, la 
natura dal naturalismo”. La tendenza della critica, prosegue Mezio, era quella di “rivalutare 
il Corot pittore di figura; non già a spese del paesaggista”, “ma per riportare in primo piano 
tutta una parte della sua produzione, osteggiata, snobbata, e comunque ignorata”: “la 
distinzione ottocentesca tra figura e paesaggio, con l’implicita e antichissima gerarchia dei 
generi, va purgata in questo caso dal suo sottinteso classificatorio”. Conclude Mezio: “c’è 
un Corot della mano destra, che è quello classicheggiante, poussiniano e virgiliano”, e “c’è 
il Corot della mano sinistra, il Corot semplice, ingenuo, felice”, “istintivamente e non 
rettoricamente precursore di una formula impressionista che supera l’impressionismo”, e 
“va incontro a Cézanne, sfiora qua e là l’imbambolata poeticità di Rousseau, e che 
ritroviamo più o meno coscientemente assimilata in parecchi pittori d’oggi”: era la lezione 
sull’Ottocento che, tra le due guerre, Mezio aveva imparato da Strapaese. 
 
66. A. MEZIO, Stampini dell'Ottocento (“Gallerie”), IV, 42, 18 ottobre 1952, p. 12. 
Frequenti, in precedenza e negli anni a venire, le analisi di Mezio sull’Ottocento italiano 
(per esempio, 1950, nn. 11; 1952, nn. 21; 1953, n. 4; 1956, n. 75; 1957, n. 25; 1960, nn. 
109, 117; 1963, n. 137). Il critico de “Il Mondo” segnala ai lettori la “ripresa di mostre 
ottocentesce”: “dopo l’Omaggio della Quadriennale romana, c’è stata a Torino 
l’esposizione celebrativa per il centenario della Promotrice, poi la sala dei Paesisti 
piemontesi alla Biennale di Venezia, la mostra di Francesco Nitti a Bari, quella del Piccio a 
Varese, ci sono stati i Macchiaioli di Borgiotti, e sempre a Roma la vendita di una 
sessantina di quadretti di Delleani”. In tale panorama, si inseriva “la piccola mostra 
ordinata recentemente nel municipio di Bari in memoria di Francesco Netti, con una 
trentina di dipinti forniti per la maggior parte da collezionisti locali”: “essi anticipano 
qualche elemento a favore di quel catalogo che Aldo De Rinaldis si augurava, ristampando 
una quindicina di anni fa presso Laterza alcuni scritti dell’artista pugliese”. Mezio traccia il 
profilo di Netti che, “avvocato, pittore e critico d’arte”, “fu soprattutto un’anima candida”, 
e “non mancò nessuna delle esperienze fatte dall’ambiente artistico napoletano”. “Partecipe 
della discussione sulla macchia, fece il suo viaggio a Parigi, ma neppure lì si azzardò al di 
là di un’onesta e poco convincente ricognizione”. Verso il 1880, “rispondendo al richiamo 
dell’Oriente”, “partì per Costantinopoli”, esperienza che gli diede l’occasione di “inserire 
nel suo repertorio morelliano vaste scene di languore e di pittoresco alla turca”. “Pure non 
mancano nella sua opera spunti di sensibilità”; l’artista a volte si accosta al “chiuso 
romanticismo di Tomea”, altre alla “vivacità di Signorini”. Come “scrittore di cose 
artistiche”, “fa la figura di un gentiluomo della penna e di una squisita sensibilità estetica”.     
 
67. C. LAURENZI, Artieri e bardi (“Usi e costumi”), ibid. Invitato “a visitare certi scavi 
archeologici sulla rocca del promontorio di Ansedonia a sud di Grosseto”, Laurenzi aveva 
trovato il luogo “invaso da torpedoni, da ombrelloni, da bancarelle di frutta”. “La vecchia 
torre pisana”, continua Laurenzi, “uno fra i più bei monumenti della Maremma, appariva 
trasformata in un albergo-ristorante”. Un altro segno del degrado in cui versava il 
patrimonio storico e paesaggistico italiano, che stava cadendo sotto i colpi della 
speculazione e della modernizzazione senza freni. 
 
68. G. PAMPALONI, La questione di Vence, IV, 43, 25 ottobre 1952, p. 7. Nell’ambito 
del presente scritto, Pampaloni, collaboratore de “Il Mondo” e, dalla fine degli anni 
Quaranta, ad Ivrea a fianco di Olivetti negli ambienti di Comunità, si occupa di problemi 
connessi con la libertà della cultura: la Cappella del Rosario di Vence, opera di Henri 
Matisse, “è stata coinvolta nel generale ripudio dell’arte moderna dal campo dell’arte sacra 
proclamato dal Sant’Uffizio il 30 giugno”. La Cappella era stata condannata perché 
ritenuta “inordinata e insolita”, pericolosa “per la semplicità dei fedeli”. Mossa 
sorprendente e in contrasto con alcuni ambienti cattolici di Francia: in un primo tempo, 
infatti, “tutte le testimonianze del clero moderno francese esaltavano questa collaborazione 
tra arte e cattolicesimo come una prova di forza spirituale del nostro tempo”. Pampaloni 
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ragiona sull’assurdità di tale condanna e, più in generale, sull’abominio delle condanne 
all’“arte degenerata”. Descrive il progetto matissiano, progetto che, nell’ottica di un 
dialogo tra religione, modernità e libertà proprio di Comunità, riteneva facesse parte “del 
côté religioso della cultura moderna, non del côté irreligioso o materialista”.    
 
69. A. MEZIO, La Pietà di Milano (“Gallerie”), IV, 44, 1 novembre 1952, p. 12. La 
michelangiolesca Pietà Rondanini era esposta “da vari giorni” “in uno stanzino della 
Galleria Borghese per dar modo ai romani di vederla prima che venga imballata e spedita a 
Milano”. Era la prima volta che “il pubblico può accostarsi a questa specie di inedito 
michelangiolesco senza passare per la trafila dei vecchi proprietari”. Mezio ripercorre le 
vicende dell’opera, “trovata in una stanza a terreno della casetta presso il Foro Traiano che 
Michelangelo si era comprato dopo di aver terminato il soffitto della Sistina”; accenna alle 
testimonianze di Daniele da Volterra circa gli ultimi giorni di vita e di lavoro di 
Michelangelo alla Pietà; segue gli accidentati percorsi dell’opera nel corso del diciottesimo 
e diciannovesimo secolo. Chiude con un’analisi della scultura, sullo spunto della lettura 
offerta da Tolnay all’interno della monografia Michelangelo (Firenze, Del Turco, 1951). 
Mezio dà per certo “che lo scultore di questo Cristo goticizzante … è un Michelangelo 
oramai lontanissimo dal linguaggio delle tombe medicee o della cappella Paolina”; e 
chiude con una lettura dal sapore sorprendentemente strapaesano quando afferma che 
l’ultimo Michelangelo era “un uomo di novant’anni, affranto, tormentato dalla propria 
solitudine, che non vede l’ora di tornare a Firenze per morire in terra toscana… e che in 
questo pezzo di marmo livido e giallastro nel quale scarabocchia gli ultimi pensieri della 
sua stanca vecchiaia ritrova gli accenti forti di un contadino”.      
 
70. G. RAIMONDI, Tenere un diario (“Dare e avere”), IV, 45, 8 novembre 1952, p. 7. 
Discussione culturale generale sui diari della “epoca moderna”. Menzionati, di scorcio, 
alcuni taccuini d’artista: Degas, Toulouse-Lautrec. 
  
71. C. SOFIA, L'isola a colori, IV, 46, 15 novembre 1952, p. 5. Memorie di un soggiorno 
ad Ischia. Sofia scrive di avere fatto visita al “barbiere-pittore Luigi De Angelis”, nella 
bottega di questi. “Oltre a dipingere quadri”, spiega il collaboratore de “Il Mondo”, “lui 
fabbricava violini e chitarre”. Il dono della pittura “gli venne rivelato quando i nordici che 
scendevano in Italia si figuravano le isole del meridione come altrettante isole o atolli del 
Pacifico. Bastava che un barbiere dipingesse per proprio svago qualche acquarello per 
gridare al miracolo dell’arte primitiva”. “Dopo le prime esposizioni di Parigi e Venezia, un 
tedesco di Danzica” “puntò tutte le sue risorse sul barbiere pittore”, e “si accaparrò più di 
un centinaio di dipinti”. Parte della collezione, alla sua scomparsa, “riuscì a recuperarne lo 
stesso De Angelis”. Negli stessi giorni, sempre ad Ischia, Sofia aveva avuto modo di 
incontrare un “conoscente” che aveva “sposato la causa di un altro primitivo, il pittore-
calzolaio di Terni, Orneore Metelli” (le impressioni di viaggio di Sofia confermano 
l’interesse degli autori de “Il Mondo” nei confronti dei pittori della domenica; su De 
Angelis, per esempio, sarebbe tornato Mezio, 1955, n. 9; su Metelli, 1952, nn. 24, 75; 
1953, n. 19).  
 
72. G. ZAMPA, Il dinamitardo archivista (“Lettere francesi”), ibid., p. 7. Recensione 
degli Entretiens di Breton, da poco “raccolti in volume” (Paris, Gallimard, 1952). Nella 
storia – o memoria – del surrealismo firmata da Breton, qualche riferimento agli artisti 
Duchamp, Picabia, ed un accenno ad un incontro messicano tra il teorico del surrealismo e 
Trotsky, “conoscenza avvenuta per mezzo di Diego Rivera”.  
 
73. A. MEZIO, Le favole senza parole (“Gallerie”), ibid., p. 12. “Nel 1926 Chagall fu 
incaricato da Vollard di illustrare le Favole di La Fontaine in una collana di libri per 
amatori che si fregiava già dei nomi eccezionali di Renoir, Redon, Vuillard, Bonnard, 
Denis, Picasso, Dufy, Derain” (su Chagall illustratore, anche 1950, n. 53). Il “vecchio 
128 
 
mercante di quadri” credeva che “nessuno avrebbe potuto caratterizzare il mondo di La 
Fontaine meglio del pittore russo colla sua fantasia imbevuta di ricordi slavi, orientali, 
bizantini”. “Fu invece un disastro”: “gli acquerelli preparati da Chagall non ottennero il 
favore dei bibliofili, i lettori di La Fontaine trovarono sconcertante l’idea di mettere il più 
francese dei poeti classici nelle mani di un barbaro surrealista digiuno di cultura classica”. 
Alcune di quelle acqueforti – “uscite l’anno scorso in due grossi e costosissimi volumi, a 
cura di Teriade” (Paris 1952) – “sono esposte ora alla Galleria romana dell’Obelisco”, “e 
chi vi cerca l’aderenza al testo sarà d’accordo con i critici”: “sono immagini assurde, 
gratuite e incongruenti”, “non hanno la minima voglia di farci la morale, di scimmiottare la 
società degli uomini”, “appartengono insomma ad un’altra famiglia letteraria”. “Ma chi, al 
di là del favolista, del filosofo e del poeta classico, si interessa anche alla poesia di La 
Fontaine, non stenterà a scoprirvi qualche affinità spirituale con la tenera sensualità del suo 
commentatore”, con la “sua sensibilità timida e un po’ malata, la sua fantasia mai 
romantica né gratuitamente fiabesca” (all’apprezzamento espresso da Mezio nei confronti 
dello “spirito” chagalliano non deve essere stato estraneo l’influsso del lavoro critico di 
Lionello Venturi, che proprio in quell’anno aveva dato alle stampe Marc Chagall, Milano, 
Edizioni del Milione, 1952).    
 
74. E. VITTORINI, Goldoni, Longhi e la commedia umana, IV, 47, 22 novembre 
1952, p. 7. Vittorini era entrato nell’orbita de “Il Mondo” in seguito alla rottura con il 
Partito Comunista (per le prime frizioni tra l’intellettuale e Togliatti, occorre risalire ai 
tempi del “Politecnico”). Lo stesso percorso era stato compiuto da Ignazio Silone, 
collaboratore del settimanale di Pannunzio a partire dal 1949. Nel presente scritto, Vittorini 
imposta un confronto tra Pietro Longhi e Carlo Goldoni, confronto poggiato sull’assunto 
che, al di là delle “particolarità ambientali”, “non si può dire che la pittura del Longhi 
costituisca un corrispettivo visivo dell’arte di Carlo Goldoni”. “Crepuscolare” e senza 
entusiasmi Pietro Longhi, che “confina, nella valutazione delle cose umane, col Goya di 
quando Goya non aveva ancora visto morire un uomo o uccidere un toro”; Longhi che 
“trova tanto di cui… vivere nel più arido ozio di una vecchia casa che non s’accorge, ad 
esempio, dell’impeto con il quale i ceti popolari partecipano ai divertimenti annoiati dei 
signori”. Goldoni invece credeva che “le cose dell’uomo siano importanti di per sé stesse”, 
“cose della grande cosa che è l’uomo”, e infatti “aderisce con tutto sé stesso… al costume 
del tempo”.   
   
75. A. MEZIO, La pera di Chieti (“Gallerie”), ibid., p. 12. Mezio torna sulla 
Quadriennale romana: “un quadretto dell’abruzzese Luigi Pera è caduto, chissà come, tra 
gli acquisti fatti dal ministero dell’Istruzione” (sull’esposizione e su Pera anche 1952, n. 
35). Lo scritto di Mezio entra nel merito dell’opera, che “si intitola La primavera nella 
fattoria”, opera in cui “l’ingenuo soggetto vi è rappresentato attraverso una serie di 
figurine, ciascuna colla sua particina scritta in fronte, e tutte in movimento come i 
personaggi di quei teatrini settecenteschi ad orologeria con i Re Magi che si dirigono 
saltellando verso Gesù Bambino”. “Il filone è quello delle rappresentazioni dei Mesi 
nell’arte medievale”, che “l’Ottocento scioglierà nell’invocazione panica del pio bove”, ma 
che si ritrova ancora “nei sottoprodotti dell’arte, nelle oleografie, nei lunari, nel folclore, e 
nei Pittori della Domenica”. Mezio torna a discutere di artisti primitivi ricordandone 
l’impatto sulla storia dell’arte contemporanea, a partire dagli anni in cui la pittura cercava 
di “salvarsi dalla rarefazione” “attraverso il lavoro di questi autodidatti”, e provava a 
nutrirsi “di tutta una vena di paziente iniziazione tecnica”: a Rousseau avevano guardato 
Morandi, Braque, Picasso. Prima di chiudere con qualche altra notazione sull’arte di Pera, 
Mezio torna su alcuni primitivi italiani: Metelli, Ligabue, Rovesti (sui tre si veda anche 
1952, n. 24; sull’arte dei semplici, a titolo esemplificativo 1952, n. 71; 1953, n. 19; 1955, 
n. 9).       
 
76. L. CECCHI PIERACCINI, Incontri con Barilli, IV, 48, 29 novembre 1952, pp. 7-8. 
Leonetta Cecchi Pieraccini ricorda Bruno Barilli, scomparso qualche mese prima. Il 
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medaglione su Barilli permette a Leonetta Pieraccini un affondo sulla società romana del 
primo Novecento, a partire dalla menzione di episodi e aneddoti da riferire agli intellettuali 
più vicini a Barilli, tra i quali Cardarelli, Cecchi, Baldini, Falqui.   
 
77. A. MEZIO, I pittori della terza forza (“Gallerie”), ibid., p. 12. Terzo ed ultimo scritto 
sulla Biennale di Venezia e, dopo le precedenti elusioni e allusioni (tra le poche eccezioni 
ad un confronto sempre rimandato o rifiutato con la modernità, si veda la critica alle opere 
di Capogrossi alla Galleria del Secolo, 1950, n. 7; a quelle di Turcato e Consagra, 1951, n. 
22), prima presa di posizione strutturata in merito ai problemi della pittura italiana 
contemporanea (per i precedenti articoli dalla XXVI Biennale di Venezia, 1952, nn. 63, 
65). Mezio ragiona attorno al Gruppo degli Otto e alla monografia firmata da Lionello 
Venturi ed edita a Roma da De Luca (Otto pittori italiani, 1952). Il critico sembra 
solleticato dall’ipotesi venturiana di terza forza tra realismo socialista (discendente 
dall’obbedienza ai dettami ideologici del partito) e fronte concreto o geometrico dei “pittori 
dell’astrazione, col loro ascetismo formale e le loro nostalgie platonizzanti”. Il credito 
concesso da Mezio al gruppo pare provenire sulla scorta dell’approfondimento dei testi 
venturiani (a partire dal superamento delle antinomie e della distinzione manichea tra arte 
oggettiva e non oggettiva, tra astrazione e realismo, alternative bloccate nelle quali il punto 
di vista culturale del gruppo de “Il Mondo” sarebbe stato schiacciato; per indagare 
l’impatto del magistero venturiano sul gruppo Pannunzio, 1950, nn. 49, 51), più che dalla 
lettura delle opere degli Otto presentate a Venezia. Mezio si ferma su Vedova, che insiste 
“in una specie di stenografia emotiva, alla Hartung”; Afro, che, formatosi sulla cifra del 
neocubismo, ne offe “una riduzione prospettica di forma-colore, analoga alla riduzione che 
Piero della Francesca fa di Masaccio”; Birolli, che “dopo di aver bevuto fino alla feccia 
alla coppa del manierismo picassiano, si prova a rivomitarlo nel tentativo di riprendere 
possesso del mondo obiettivo”; Santomaso il quale, mai allontanatosi “da questa 
obiettività, ne propone una interpretazione muscolosamente decorativa alla Léger”; 
Corpora e Turcato, che “piegano… verso una specie di compromesso lirico tra forme 
astratte e immagini naturali”. Mezio chiude con un tentativo di definizione dell’arte degli 
Otto. Due le soluzioni: “arte non-figurativa”, come proponeva Zervos in un libro su 
Corpora (edito a Parigi nel 1952 per Les éditions du centre d’art italien), o pittura pura 
ovvero“astratta”, come voleva Bernard Dorival.       
 
78. A. BOCELLI, Croce critico militante, IV, 49, 6 dicembre 1952, p. 6. Bocelli rende 
un profilo di Croce critico letterario, in particolare in rapporto col “maestro” De Sanctis; 
sottolinea i caratteri dirimenti della critica di Croce, refrattario all’“irrazionalismo”, 
all’“indefinito”, all’“ermetico” e al “morboso” della “letteratura ultima”. L’anno 
precedente Croce era intervenuto in prima persona su “Il Mondo” a indicare i compiti 
spettanti alla critica (1951, n. 42). 
 
79. C. LAURENZI, Rivoltisti in libertà (“Usi e Costumi”), ibid., p. 12. Laurenzi, da 
Parigi, dà conto degli intellettuali del gruppo dei Rivoltisti, affermando di essere stato 
incaricato di scrivere un libro sull’argomento dal “giovane editore L.”: lo scritto intende 
ironizzare sugli “ismi” e sull’oltranzismo avanguardista che caratterizzava gli intellettuali 
attivi nella capitale parigina. 
 
80. A. MEZIO, Kollwitz (“Gallerie”), IV, 52, 27 dicembre 1952. La Galleria 
dell’Obelisco “dedica una esposizione di omaggio alla memoria di Käthe Kollwitz”: “i 
pezzi esposti (disegni, incisioni in legno, acqueforti, manifesti) sono prestati da 
collezionisti privati, e vengono per la maggior parte della Svizzera”. Il nome di Käthe 
Kollwitz, compreso dai nazisti “negli elenchi dell’arte degenerata”, nel 1927 “arriva per la 
prima volta in Italia con un vecchio messaggio di Romain Rolland”. Rolland aveva definito 
i disegni dell’artista “il più grande poema della Germania d’oggi”. “Socialista, figlia di 
socialisti”, Käthe Kollwitz negli anni della formazione “attingeva agli esempi di… 
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naturalismo tedesco”. “Conobbe poco l’Italia (vi fu nel 1907, per ricevere un premio 
artistico)”, eppure “nei suoi disegni la matita grassa ricorda continuamente la matita dei 
classici, che l’aiuteranno a liberarsi da certe stilizzazioni, così come il ricordo di Daumier 
l’aveva aiutata… a superare la maniera secca e un po’ minuziosa del vero”. Mezio invita i 
pittori comunisti a guardare all’opera di Käthe Kollwitz, “nella quale non si propongono 
nuovi problemi figurativi, ma solo alcuni esempi di come si possa parlare alle masse in 
modo semplice, efficace e veramente popolare”, con “convinzione morale” (le polemiche 
del gruppo Pannunzio contro il realismo socialista avevano trovato un picco proprio 
all’inizio del 1952, nn. 6, 11).  





1. E. ARSLAN, La fabbrica dei capolavori, V, 1, 3 gennaio 1953, p. 7. Arslan si 
concentra sui falsi El Greco “spuntati, a dozzine, dopo l’ultima guerra”. La medesima sorte 
era toccata anche ad “alcuni grandissimi pittori veneti (Guardi, Tiziano, Giovanni Bellini)”. 
Tra le cause delle difficoltà di attribuzione dei dipinti, Arslan si ferma sulla scomparsa 
delle “testimonianze di quei minori che formano il tessuto connettivo della storia dell’arte”; 
sulla speculazione, messa in moto dal falso “prestigio di perizie a catena, spesso redatte 
con astute frasi polivalenti, e stilate con sussiego tanto più alto quanto l’opera è 
miserabile”. Perizie che determinano “i pingui incassi e gli euforici simposi”, cui non erano 
estranee neanche le “riviste specializzate”.  
   
2. A. MEZIO, Narrativi e no (“Gallerie”), ibid., p. 12. Mezio recensisce la monografia 
Franco Gentilini, curata da Alberto Moravia e pubblicata nel 1952 (Venezia, Edizioni del 
Cavallino). Mezio esordisce ridando fiato alla polemica scatentata sulle colonne de “Il 
Mondo” da Mario Vinciguerra a seguito dell’apprezzamento espresso (ancora sulle pagine 
del settimanale) da Venturi riguardo al nuovo ordinamento degli Uffizi (1952, nn. 34, 40): 
“se la Biennale di Venezia fosse stata fatta con i criteri stilistici che hanno ispirato la nuova 
sistemazione degli Uffizi, il posto di Gentilini sarebbe stato non già nel padiglione italiano 
ma accanto agli espressionisti belgi e fiamminghi” (riguardo all’ultima Biennale di 
Venezia, 1952, nn. 63, 65, 77). Moravia aveva presentato Gentilini come “un tipico pittore 
narrativo”, e narrativi, nel suo schema, erano anche Scipione e De Chirico: “il pittore 
narrativo è superiore o più completo del pittore puro che non ha nulla da dire”; secondo la 
“vecchissima gerarchia dei generi pittorici”, la sua arte “non è altro che l’antica pittura di 
storie” o “di soggetto”. Tuttavia, afferma Mezio, in chiara rottura con le posizioni espresse 
da Moravia e in consonanza con l’ottocentesca e romantica idea di superamento della 
questione dei generi ribadita da Venturi nel Gusto dei primitivi, “rinunciando al soggetto 
tradizionale, il pittore d’oggi non ha rinunciato a raccontare”: Morandi offriva “piccoli 
calvari laici”; Soutine, nelle sue campagne, “può raccontare la storia della propria 
nevrastenia”. E spesso “sono proprio i cosiddetti pittori narrativi che danno luogo… ai 
peggiori intellettualismi”. E allora, conclude Mezio, in chiara polemica con l’oggettività 
del realismo comunista e contro l’asservimento dell’arte alla politica, “un mazzo di fiori di 
De Pisis… un paesaggio di Rosai saranno sempre più narrativi, nel senso dell’obiettività, 
delle false rappresentazioni del populismo pittorico” (in precedenza, su Gentilini, 1951, n. 
9).       
 
3. (n. f.), Peli e corna (“Taccuino”), V, 2, 10 gennaio 1953, p. 2. All’interno della 
pagina politica, la redazione de “Il Mondo” prende di mira il decreto del Santo Uffizio “col 
quale si condannavano le tendenze moderniste dell’arte sacra e si esortavano gli artisti… a 
contentarsi di imitare la natura senza lasciarsi troppo prendere dal gusto della 
interpretazione e dall’estro individuale”. Nel testo si fa riferimento ad un articolo comparso 
nell’“Osservatore romano” e riguardante “i difetti del Mosè di Michelangelo”. Il testo 
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segue di poche settimane l’articolo di Pampaloni riguardante la condanna espressa dalla 
Chiesa nei confronti della decorazione matissiana per la Cappella del Rosario di Vence 
(1952, n. 68), e ha un seguito sul numero della settimana successiva (1953, n. 5).  
 
4. A. MEZIO, I paesisti piemontesi (“Gallerie”), ibid., p. 12. Sugli artisti piemontesi, 
Mezio aveva già scritto in occasione della mostra della Promotrice alla palazzina del 
Valentino (1951, n. 29). Nel presente scritto, si occupa della “mostra veneziana dedicata ai 
paesisti piemontesi della seconda metà dell’Ottocento”, mostra che mette in luce “quanto 
valga un’abile presentazione nel mettere in miglior luce un gruppo di artisti minori”: “per 
fare una scelta di pittori ottocenteschi che non voglia essere una manifestazione di 
suscettibilità patriottarda alla Ugo Ojetti” era necessario, infatti, “avere qualche idea nella 
testa”. “L’idea dell’esposizione” era quella che “i paesisti piemontesi furono le teste 
pittoricamente più forti dell’Ottocento italiano”: in tale contesto, se l’arte di Fontanesi non 
aveva riservato alcuna sorpresa a Mezio, diverso era il caso di Avondo, Delleani e del 
“testè riscoperto Reycend” che, “con tutto il loro fondamentale dilettantismo o 
professionalismo (che è la stessa cosa)”, rivelavano “spirito” e “grazia” che andavano 
aldilà “dello schema inesorabilmente e grettamente ottocentesco calcato sul motivo, e della 
turbolenta tavolozza che è alla base di esso”. Mezio ribadisce l’idea della forte continuità 
tra Otto e Novecento alla base delle posizioni espresse dal gruppo de “Il Mondo”, e 
afferma che l’Ottocento “non fu stupido, come diceva Léon Daudet…, ma sensibile, 
sentimentale, velleitario, e qualche volta tragico”. Tutto stava, per esempio, nel 
comprendere i “ripieghi cui furono costretti… i migliori artisti di quell’epoca”: allora si 
cercheranno “le cose migliori del Piccio nei bozzetti anziché nelle versioni ufficiali”. I 
migliori artisti dell’Ottocento “sono ancora i toscani”, chiosa Mezio, “grazie a una certa 
virtù di concretezza”, “e qualche napoletano di discendenza secentesca”. I piemontesi, 
invece, “portano una nota di distinzione romantica”, di “gentiluomini casalinghi che è 
l’ultimo rifugio della poesia contro la caterva dei quadri storici” o “il basso romanticismo 
della letteratura risorgimentale”. Da ultimo, Mezio rimanda al catalogo della Galleria 
d’Arte Moderna di Torino “compilato da Mario Soldati per suggerimento di Lionello 
Venturi” (1927).    
 
5. (n. f.), Ancora peli e corna (“Taccuino”), V, 3, 17 gennaio 1953, p. 2. L’articolo 
riprende la polemica seguente al decreto emanato dal Santo Uffizio in materia di arti 
visive, e completa le sarcastiche riflessioni a proposito dei difetti del Mosè 
michelangiolesco effettuate dal critico dell’“Osservatore romano” (per la prima parte del 
ragionamento, 1953, n. 3).    
 
6. (n.f.), Alla, V, 4, 24 gennaio 1953, p. 11. La redazione de “Il Mondo” dà notizia 
dell’apertura di una mostra di Antonio Asturi, “specialista del paesaggio napoletano”, alla 
Galleria romana La Barcaccia. Tra le opere in mostra, è segnalato un ritratto di Benedetto 
Croce. 
  
7. A. MEZIO, La vita ideale (“Gallerie”), ibid., p. 12. Mezio scrive a proposito della 
“mostra del gatto organizzata per Capodanno da una nota galleria romana”. Per quel che 
riguarda gli animali domestici e le arti visive, se “il cane è un personaggio antichissimo 
nella storia dell’arte e della letteratura, il gatto vi occupa solo delle piccole zone isolate e 
separate da grandi intervalli di tempo: l’Oriente, l’Asia, l’antico Egitto”. Più che di 
passione per l’arte, scrive Mezio, per i “gattofili” si dovrebbe parlare di “settarismo”, di 
fanatismo: “quadri, disegni, incisioni e acquerelli sono serviti semplicemente per poter 
parlare di pelo lungo o di pelo corto, di code lineari o a punta ricurva”. Osservazioni 
“ingiustificate”, specie in relazione alle opere “dove il gatto non era che un pretesto per 
delle variazioni formali o astratte”. Fino a Steinlen, Toulouse-Lautrec e Bonnard, “il gatto 
continua ad essere un modello rispettato nelle sue caratteristiche esteriori”; “dopo Picasso 
le cose cominciano a cambiare, e il museo immaginario finisce per portare sul gatto la 
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deformazione, la caricatura, l’iperbole”. “I gattofili hanno creduto di potersi attaccare come 
a un’ancora di salvezza ai due disegni e al quadro di Leonor Fini, senza accorgersi che 
anche qui camminavano pericolosamente su un terreno minato”.   
 
8. L. VENTURI, L'arte moderna in Senato, V, 5, 31 gennaio 1953, p. 6. Una 
discussione generale sul ritardo del sistema delle arti in Italia è accompagnato da una 
denuncia di come tale atteggiamento non fosse mutato nel secondo dopoguerra: “ventuno 
senatori guidati da Luigi Gasparotto hanno interrogato il ministro della Pubblica Istruzione 
per gli acquisti fatti alla XXVI Biennale per la Galleria Nazionale d’Arte Moderna di 
Roma”; “ai ventuno senatori hanno aderito altri trentacinque”, cui – sulla scorta delle tesi 
espresse in un articolo comparso nella “Domenica del Corriere” (scritto firmato da 
Borgese, che avrebbe replicato in 1953, n. 15) - “le opere scelte per l’acquisto sembrano 
ripugnanti al senso del bello e del vero, nonché grottesche e assurde”. L’accusa è “grave”, 
chiosa Venturi, e “atterrisce senza dubbio i commissari che hanno proposto l’acquisto”. La 
polemica sale di tono nella parte conclusiva dell’articolo: “i cinquantasei senatori si son 
detti”: “se una scultura di Marino Marini non è una bella ragazza, perché acquistarla per lo 
Stato? Che poi Marino Marini sia forse l’artista italiano vivente più esaltato nei vari centri 
artistici internazionali, che importa ai senatori italiani? Che importa loro se l’arte italiana 
odierna, quella ch’essi credono grottesca e assurda, sia oggi in piena ascesa nella stima di 
Pargi e di New York?”. Era un “segno grave anche politicamente”, conclude il 
collaboratore de “Il Mondo”, conscio del senso del proprio messaggio a pochi anni dalla 
nascita della Repubblica, “perché la libertà creativa dell’arte è ostacolata da tutte le 
tirannie, da Hilter e da Mussolini” (segue la replica di Gasparotto, 1953, n. 13; la polemica 
procede con il citato 1953, n. 15; la scelta di ospitare lo scritto di Venturi dimostra come 
“Il Mondo”, ancora nei primi anni Cinquanta, cercasse di prendere le difese della 
modernità, anche se soprattutto nel senso, culturale generale più che storico artistico tout 
court, di libertà della cultura; il rifiuto – pressochè totale – del nuovo si sarebbe riscontrato 
solo a partire dalla seconda metà del decennio).    
 
9. A. MEZIO, Un pittore in bilico (“Gallerie”), ibid., p. 12. Mario Lattes, “giovane 
astrattista torinese”, esponeva alla Galleria dello Zodiaco “con presentazione di Giuseppe 
Marchiori”: “una quarantina di dipinti e alcune sagome o armature di metallo”, “il tutto 
sottolineato da titoli leggermente sofisticati e irritanti che spaziano nelle regioni della 
letteratura”. Mezio si scaglia contro l’arte non oggettiva, della cui diffusione attribuisce la 
responsabilità all’America che, “non avendo dietro di sé una forte tradizione artistica, è 
riuscita con l’arte astratta a mettere in scatola… la pittura, portandola sul terreno 
congeniale delle arti applicate e della produzione in serie” (per un attacco simile 
all’America, 1950, n. 51). Arte astratta che è deriva di una “estetica dell’arte pura”, che ha 
il solo merito di agire “come un acido sull’attuale cultura figurativa saturata fino alla 
nausea dalle scuole pittoriche degli ultimi cinquant’anni”. Non c’era alcuna rivoluzione, 
chiosa Mezio, “ma un modo come un altro di fare il processo al passato”. In mezzo “ai 
formulari abborracciati” degli artisti non oggettivi, tuttavia, le opere di Lattes si 
distinguevano: “non un solo centimetro del dipinto è abbandonato al caso”; a differenza di 
artisti che molte volte gli erano stati accostati, come Estève e Manessier, Lattes (Mezio cita 
una lettera dell’artista pubblicata da Marchiori) “non mira a riprodurre delle immagini 
bidimensionali, di pura e semplice intuitività lirica, bensì a costruire rapporti spaziali… 
mediante accostamenti di tono in funzione di atmosfera”; in certi quadri, “larghe superfici 
colorate a base di gamme fredde” ricordano gli “spartiti luministici su cui puntano certi 
pittori secenteschi per arrivare ad effetti di forte drammaticità”. In alcune opere, la materia 
pittorica di Lattes ricordava Cassinari o Scordia. Chiave della pittura del “torinese”, 
“un’intelligenza fredda, un po’ grammaticale, con alcune punte di preziosismo”; una 
“innata eleganza”, “qualità che da Casorati a Chessa e a Paolucci sono sempre state una 
caratteristica dei pittori di Torino”.          
 
10. G. RAIMONDI, Il vecchio di Hemingway (“Dare & avere”), V, 6, 7 febbraio 1953, 
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pp. 7-8. Nel paragrafo Dialetti e dialetti, in sintonia con le discussioni culturali di Mezio e 
a dimostrazione di un gusto comune ai collaboratori de “Il Mondo”, Raimondi si occupa di 
cultura moderna: questa è accusata di ripiegare “al dialetto, al popolare, al volgare, 
attraverso il cosiddetto raffinato, l’intellettuale e il letterario”. A titolo esemplificativo, 
menziona “le noiose ceramiche di Picasso” e “il popolaresco, il folcloristico, il populistico 
del cinema realistico italiano” (se la polemica contro il cinema realista ha a che vedere con 
il sospetto nei confronti di certo populismo di matrice comunista, per la questione del 
rapporto tra avanguardia e “bottega artigiana” si vedano, per esempio, gli interventi di 
Mezio: 1952, n. 44; 1953, n. 24).    
 
11. R. MUSATTI, La distruzione di San Rossore (“Italia minore”), ibid., p. 8. Della 
“fascia selvosa, nera di pini marittimi” che “ammantava nella remota antichità tutta la costa 
del Tirreno, dall’alta Toscana fino al piede di Calabria”, non restava che “il bosco, che 
limitato al nord dal Serchio, a sud dall’Arno, ad oriente dalla piana pisana, costituisce l’ex 
tenuta reale di San Rossore”. Il bosco, destinato da una disposizione del 1948 a “fini 
nazionali”, era entrato da qualche tempo nell’interesse di un progetto di ampio respiro: 
aprire alla città di Pisa “una via al mare attraverso la pineta, conglobandola, facendone una 
zona di espansione turistica e residenziale”. Se “ricondurre Pisa al suo mare” era una 
sciocchezza, “ben più scaltri interessi” si nascondevano dietro al progetto. Oltre agli 
“interessi nazionali”, Musatti segnala quello del “comando americano di Livorno, che 
vorrebbe anch’esso mettere il piede nella pineta”. 
  
12. C. CASSOLA, I localisti, ibid., p. 12. Cassola fa il punto sulla ricostruzione di 
Montecatini Terme. Tale ricostruzione, che aveva avuto inizio al termine della guerra 
mondiale, era quasi ultimata, ed era andata avanti anche sulla scorta dell’interesse, talora 
critico, della Pro Loco (ad essa erano iscritti i “localisti”, categoria nella quale Cassola 
faceva rientrare anche i “cultori delle antichità cittadine”). Lo scritto appartiene al filone 
d’interesse per la cultura vernacola, per la provincia, per le città e i piccoli borghi italiani, 
filone centrale nelle pagine di cultura de “Il Mondo”, in particolare nel contesto della 
rubrica “Italia minore”.  
 
13. L. GASPAROTTO-L. VENTURI, L'arte moderna in Senato (“Lettere scarlatte”), 
V, 8, 21 febbraio 1953, p. 10. L’onorevole Luigi Gasparotto risponde alle critiche 
espresse da Venturi nell’articolo comparso ne “Il Mondo” il 31 di gennaio (1953, n. 8). 
Afferma di non essere un “adoratore del passato” e, tra le argomentazioni a difesa di questa 
tesi, dichiara di essere stato tra i promotori della Mostra del Novecento del 1926 alla 
Permanente di Milano e di possedere il “patrimonio” del buon gusto. Replica Venturi, che 
ribadisce l’equazione tra Novecento e reazione e invita a non confondere il buon gusto con 
un giudizio storico-critico. La polemica procede nel numero del 28 febbraio (1953, n. 15).     
 
14. A. MEZIO, Il cucchiaio pendente (“Gallerie”), ibid., p. 12. Uno dei campioni del 
surrealismo europeo esponeva alla Galleria dell’Obelisco: “l’intraprendente Gaspero Del 
Corso ci ha dato la prima esposizione in Italia” di René Magritte. Mezio ripercorre la storia 
del surrealismo, sulla quale gli autori della pagina d’arte de “Il Mondo” si erano fermati più 
volte e sempre con giudizi negativi (per esempio, 1949, nn. 18, 33; 1950, n. 15). Tra i punti 
toccati, il critico menziona il gusto surrealista “per il Museo degli Orrori”, sulla scorta del 
“campionario” offerto dai “fascicoli della rivista Minotaure”; ricorda che se “il sesso e la 
morte sono le chiavi che secondo Freud aprono tutte le combinazioni dell’inconscio”, il 
surrealismo le ha usate entrambe per “far saltare il coperchio” delle censure e delle 
repressioni dell’Ottocento. L’unico risultato, commenta Mezio, “è stato… di rivalutare 
alcuni atteggiamenti romantici che si potevano pensare superati o ancora troppo acerbi 
(riabilitazione di Sade e di Lautréamont, in poesia, di Füssli e di Blake, in pittura)”; per il 
resto, ha commesso l’errore di “aver voluto creare un’estetica accessibile a chiunque”. E 
Magritte? Nelle opere esposte all’Obelisco, “non è chi non veda in queste immagini 
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banalissime… tutto ciò che Magritte deve alla pittura metafisica di De Chirico, e a 
Savinio”. Mezio, non a giorno dell’impatto del surrealismo sulla pittura non oggettiva 
americana contemporanea, afferma che esso “sconta di non essersi preoccupato in tempo a 
dotare le proprie immagini di un supporto adeguato perché potessero resistere al tempo”, e 
i “quadretti” di Magritte “ricordano le filastrocche del non-sense e certi curiosi pasticci dei 
poeti burchielleschi”, non più che “frigida”, “nuova forma di concettismo e immaginazione 
barocca”. Di un mese più tarda è la recensione alla mostra di Tanguy (1953, n. 21).        
 
15. L. BORGESE-L. VENTURI-L. DEL TURCO, L'arte moderna in Senato (“Lettere 
scarlatte”), V, 9, 28 febbraio 1953, p. 4. Ultima puntata della polemica generata 
dall’articolo di Lionello Venturi del 31 di gennaio (1953, nn. 8, 13). Leonardo Borgese era 
l’autore dell’articolo, comparso nella “Domenica del Corriere”, preso di mira su “Il 
Mondo” da Venturi. Borgese scrive a Pannunzio per difendere le proprie posizioni e 
riconferma il giudizio negativo già espresso nei confronti della pittura di Consagra, Viani, 
Moore, Berto Lardera e, più in generale, nei confronti dell’arte non oggettiva e della 
modernità. Venturi replica che tra i bersagli dell’intemerata di Borgese c’era anche Marino 
Marini, “che non è affatto un astrattista”. Chiude la sequenza di missive Lorenzo Del 
Turco, che difende l’operato delle Gallerie di Stato e la logica di acquisti che dovevano 
adempiere al compito della “documentazione e la conservazione di quelle opere che 
comunque superino un certo livello culturale”. Comprese quelle licenziate dalla mano degli 
“artisti astratti”.      
 
16. A. MEZIO, Gauguin e la cieca (“Gallerie”), ibid., p. 12. Mezio elenca alcune 
pubblicazioni sull’arte francese ed europea tra diciannovesimo e ventesimo secolo: gli 
Archivi dell’impressionismo, “con cui Lionello Venturi [è ribadita l’attenzione degli autori 
de “Il Mondo” nei confronti delle posizioni di Venturi, a poche settimane dalla critica agli 
otto pittori alla Biennale di Venezia, 1952, n. 77] iniziò una ventina di anni fa 
l’esplorazione sistematica dei documenti relativi alle vicende pittoriche dell’ultimo 
Ottocento”; la Storia dell’impressionismo di John Rewald (Firenze, Sansoni, 1949); la 
corrispondenza di Van Gogh con Anthon Van Rappard (Paris, Grasset, 1950). Sull’ultimo 
dei testi citati, vale a dire Raccontars de rapin, “volumetto numerato delle Edizioni 
Falaize… che riproduce integralmente un vecchio scritto di Gauguin” (Paris, 1951), Mezio 
ragiona a lungo. Lo scritto era stato ultimato da Gauguin alle Isole Marchesi e mandato, 
invano, a Parigi perché fosse pubblicato sul “Mercure de France”.  “L’autore dei 
Raccontars è un uomo stanco […] più che mai deciso a non farsi accalappiare 
dall’Europa”; un uomo che si scaglia contro i critici d’arte francesi “che sanno tutto e non 
imparano niente”; un uomo che ragiona sull’arte contemporanea, e offre “riflessioni 
sensate” su Renoir, Burne Jones, Delacroix, Cézanne. Nel testo, Gauguin mescola arte ad 
aneddoti: Mezio, a titolo esemplificativo, riporta l’episodio dell’incontro tra il pittore ed 
una “vecchia cieca” che “vive abbandonata all’interno della foresta”. Mezio conclude con 
un bilancio sull’arte di Gauguin, artista accusato da molta critica di “essere troppo 
letterario, decorativo, estetizzante”. E tuttavia, conclude Mezio (in aperto scontro col 
cerebralismo, col falso primitivismo dell’arte europea), è sciocco che a lanciare strali 
contro di lui siamo “noi che con la pittura metafisica, il surrealismo e la pittura popolare 
abbiamo dato tanto peso alla letteratura dipinta” (per l’ultimo attacco al surrealismo, 1953, 
n. 14); e noi che “con l’arte astratta ci siamo spinti molto aldilà di ciò che Gauguin credette 
ragionevolmente di poter accettare in fatto di musica e di poesia”.             
 
17. (n. f.), Pompiere maggiore (“Taccuino”), V, 10, 7 marzo 1953, p. 2. Ripresa una 
polemica intercorsa tra “SeleArte” e “Rinascita”: Togliatti-Roderigo aveva criticato le 
considerazioni comparse sulla rivista di Ragghianti a proposito della “produzione pittorica 
sovietica degli ultimi quindici anni”. La redazione de “Il Mondo” si schiera con Ragghianti 
e con la libertà della cultura, e attacca il “pompierismo di Stato” promosso da Togliatti 
(poco più tardi, un’altra polemica anticomunista, 1953, n. 22). L’importanza critica e 
culturale di “SeleArte” è ribadita dal gruppo de “Il Mondo” a pochi mesi dalla recensione 
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entusiastica al primo numero della rivista (1952, n. 59). 
   
18. G. RAIMONDI, Malraux e il romanzo (“Dare & Avere”), ibid., p. 7. Raimondi 
ragiona attorno alla Psychologie de l’art di André Malraux (Paris, Skira, 1947-1950) e 
sull’“ultimo tomo della corrispondenza di Baudelaire”, nel quale “sono raccolte le lettere 
degli anni ’65 e ‘66” (“la corrispondenza è rivolta ai vecchi amici Manet, Asselineau, 
Champfleuri, Rops” e Saint-Beuve). In particolare, a proposito dei saggi di Malraux, 
Raimondi apprezza l’idea che l’arte figurativa è “storia degli uomini e delle umanità 
attraverso il tempo”; si sofferma, inoltre, sull’amore dell’intellettuale per l’Occidente e sul 
sogno di un “Musée imaginaire de la sculpture mondiale”.     
 
19. A. MEZIO, Fiorenzo l'armamentario (“Gallerie”), ibid., p. 12. Mezio recensisce 
Fiorenzo Tomea, monografia curata da Gian Luigi Giovanola ed edita a Milano da EPI nel 
1953. Mezio torna sull’artista dopo la disamina della mostra romana alla Galleria Chiurazzi 
dell’inizio del 1951 (1951, n. 6; sull’artista anche 1952, n. 54; 1960, n. 152; 1962, n. 85). 
Come nell’articolo citato, anche in relazione al volume curato da Giovanola Mezio marca 
“l’incongruenza di assegnare questo pittore in una famiglia artistica che non è la sua: quella 
dei pittori popolareschi o domenicali”. Ci sono “vari modi di essere popolari”, aggiunge il 
critico; e segnala, recuperando una vena strapaesana pulita da elementi di squadrismo e 
ostilità all’internazionalismo avanguardista, una tradizione centrale nel gusto visivo del 
gruppo Pannunzio: “si può essere popolari a quel modo che i vecchi storici indicavano col 
termine di arte locale, che non vuol dire arte convenzionale, ed è il modo dei Bassano, di 
moltissimi caravaggeschi di provincia, di qualcuno tra i migliori pittori dell’Ottocento, e 
oggi di un Rosai e forse di un Morandi”. C’erano tangenze tra Tomea, Metelli, Pera, 
Rovesti, afferma Mezio: tuttavia il primo era “ricco di cultura, tanto da sembrare qua e là 
sfatto e persino decadente”, e conosceva De Chirico, Tosi, Carrà, Morandi, Scipione. Era 
riconducibile a tale “saturazione letteraria” anche “quel ricordo involontario di post o 
pseudomacchiaiolismo” alla Beppe Ciardi che ogni tanto affiorava nelle sue opere. 
Tuttavia, “il miglior Tomea ha… sempre saputo reagire nelle sue cose migliori a tali 
sbandamenti grazie alla sua forza di contadino” ed ai ricordi delle “capanne affumicate del 
suo paese di montagna”, elementi che rendono i suoi fiori diversi da quelli di De Pisis, le 
sue maschere per nulla accostabili a quelle di Ensor o Goya, semmai vicine ai lavori di 
Suzanne Valadon.          
 
20. L'INVITATO, Dal sud (“I giorni”), V, 11, 14 marzo 1953, p. 12. L’Invitato si reca 
“alla vernice della mostra L’arte nella vita del Mezzogiorno, al palazzo delle Esposizioni in 
via Nazionale”. In un insieme di artisti dove “non c’erano che piccoli, bruni, occhi scuri e 
volti olivastri”, resta colpito dai “biondi e comunque di colorito chiaro”, che erano solo 
due: Mazzacurati e Gentilini. Riferisce di una esposizione che “non era del tutto allestita”, 
e dei colloqui fra gli artisti (“in un gruppo si aspettava Carlo Levi”, che proprio in quei 
giorni esponeva alla Galleria del Pincio) ed i pochi critici presenti. Sulla mostra sarebbe 
tornato Mezio qualche settimana più tardi (1953, n. 24). Il problema del Mezzogiorno era 
centrale nelle battaglie culturali e civili del gruppo Pannunzio: la rivista liberaldemocratica 
“Nord e Sud”, fondata nel 1954, aveva tra gli ideatori intellettuali attivi anche presso “Il 
Mondo”. Tra essi, per esempio, Francesco Compagna e Vittorio de Caprariis.          
 
21. A. MEZIO, L'utopia a colori (“Gallerie”), V, 12, 21 marzo 1953, p. 12. Tanguy 
esponeva all’Obelisco, “nella stessa galleria romana dove qualche settimana fa era di turno 
Magritte”, (per la disamina della mostra di Magritte, 1953, n. 14). Più che a De Chirico, 
Tanguy “somiglia piuttosto a… Salvador Dalì, col suo ben noto repertorio”. La millantata 
sensibilità di colorista di Tanguy, tuttavia, “non ha nulla a che vedere con l’arte”, ma è 
“uno dei tanti trucchi della cosiddetta pittura psicologica o di idee”, insomma, del 
surrealismo, “mortuaria accademia”. Le opere in mostra non sono “visioni fantastiche o 
immaginarie”, alla Bosch o alla Swift , “ma la rappresentazione di un mondo 
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completamente inedito”. Mezio aggiunge che Breton, “il cui autoritarismo e dogmatismo 
estetico continua a svilupparsi in commovente disaccordo colla spinta anarchica ed 
extraletteraria del surrealismo”, era compiacuito che Tanguy fosse “riuscito ad espellere fin 
gli ultimi residui di immagini”. Tanguy, insomma, “potrebbe dirsi un pittore utopistico, se 
non sapessimo che in tutti i costruttori di utopie c’è sempre, accanto ad un elemento 
immaginario e fittizio, anche una parte di razionalità”. I surrealisti si erano chiusi “in un 
nuovo e più tetro conformismo”, schiavi “di un certo numero di categorie pseudopoetiche 
come il sogno, l’inconscio”. La chiusa si sostanzia di un riconoscimento storico del primo 
surrealismo come “necessario correttivo dei Giradoux e dei Morand” (per i precedenti 
attacchi al surrealismo tra recensioni a mostre e discussioni culturali generali, si veda, per 
esempio 1949, nn. 18, 33; 1950, n. 15).       
 
22. (n. f.), Cicero pro orbace suo (“Taccuino”), V, 14, 4 aprile 1953, p. 2. Gli autori 
della pagina politica del “Taccuino” polemizzano ancora con l’intellighenzia comunista 
(per una polemica non dissimile, 1953, n. 17). Citano uno scritto di Ranuccio Bianchi 
Bandinelli comparso in “Società” (VIII, 4), scritto polemico nei confronti di Ernesto Rossi 
che, sulle pagine de “Il Mondo”, si era dichiarato contrario “a collaborare con i comunisti”. 
Gli autori del “Taccuino” invitano Bianchi Bandinelli a tacere: se, nel corso del Ventennio, 
Rossi era stato condannato a venti anni dal “tribunale speciale”, Bianchi Bandinelli aveva 
fatto “da cicerone in orbace e stivaloni al Führer e al Duce attraverso i musei fiorentini”. 
Ancora sul rapporto tra ideologia comunista e cultura, si veda 1953, n. 28.   
 
23. G. ANTONELLI, La città dei romani, V, 15, 11 aprile 1953, p. 6. Antonelli 
recensisce il saggio Rome impériale et l’urbanisme dans l’antiquité di Léon Homo (Paris, 
Albin Michel, 1951): il volume analizza “l’organizzazione e le soluzioni urbanistiche della 
Roma imperiale” a partire dal I secolo a. c., “nel momento cioè in cui la città si avvia a 
diventare la mostruosa, per quei tempi, metropoli che sarà tra poco”. Nuove soluzioni 
urbanistiche si imponevano per segnare una svolta rispetto alla città repubblicana, 
“coacervo di case, mal costruita, con una rete di strade insufficiente”. A trovare le prime 
risposte ai problemi della città fu Giulio Cesare, seguito da Augusto. Antonelli conclude 
raffrontando urbanistica antica e moderna: se quest’ultima “considera la città come un 
organismo vivente che deve essere armonicamente sviluppato in tutte le sue parti”, “quella 
antica pare invece considerarla soprattutto in quanto luogo di vita pubblica”. Elemento, 
quest’ultimo, “che spiegherebbe lo sviluppo monumentale degli edifici pubblici e il 
relativo disinteresse per le condizioni di vita dei privati”.    
 
24. A. MEZIO, ... Anch'io in Arcadia (“Gallerie”), ibid., p. 12. Mezio spende qualche 
riga per la Mostra del Mezzogiorno, in particolare per i “tappeti su disegni astrattisti della 
pittrice siciliana Carla Accardi” (sulla stessa mostra, 1953, n. 20). I lavori dell’artista 
offrono a Mezio il destro per un’analisi sui rapporti tra avanguardia e “bottega artigiana”: 
cita le ceramiche picassiane di Vallauris, le vetrate di Rouault e di Manessier, gli arazzi di 
Lurcat, le stoffe stampate di Dufy, i collages di Matisse, i maiolicati di Léger (su temi 
analoghi, 1949, n. 34; 1951, n. 44; 1952, n. 44). Attraverso la “produzione utilitaria”, molti 
artisti avevano creduto di “ritrovare quel contatto col pubblico che troppo spesso fa difetto 
agli artisti di oggi”. Così era accaduto a Capogrossi, il quale dacché aveva “smontato le sue 
composizioni a chiave, trasformandole in elementi decorativi per pannelli, mattonelle, 
paraventi”, aveva “trovato una clientela”. Il difetto di questo “artigianato di avaunguardia”, 
però, era quello di “restare solo un fenomeno di moda”. Meglio funzionavano i lavori di 
Carla Accardi, che era uscita dall’isolamento snobistico dell’avanguardismo ed aveva 
“avuto l’idea di far tessere i suoi tappeti ad Erice, presso Trapani, con… preistorici telai”. 
Ne risultavano lavori che avevano mantenuto “la solidità e la resistenza che sono le 
caratteristiche dei tessuti fatti in casa”. Mezio apprezzava la dimensione sociale della 
ricerca di Carla Accardi: “l’arte è sempre nella realtà anche quando si dice astratta e 
rifugge dalla natura”. “I tappeti di Erice ci rivelano che l’arte non-figurativa è molto più 
antica di Kandinsky”; quanto all’arte non oggettiva, purché non scivolasse nello stilismo, 
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tutto stava a “trovarne la chiave”. Carla Accardi aveva condiviso l’esperienza di Forma I 
con Dorazio, collaboratore de “Il Mondo” con due articoli risalenti al primo anno di vita 
del giornale (1949, nn. 46, 48).    
 
25. A. MEZIO, 30 pittori greci (“Gallerie”), V, 16, 18 aprile 1953, p. 12. La Gnam 
ospitava “dal primo aprile una esposizione di trenta pittori greci che fa da pendant a quella 
di pittura italiana aperta recentemente ad Atene per iniziativa della Biennale di Venezia”. 
Artisti greci e artisti italiani che rivelavano “parallelismo di stili, di atteggiamenti e di 
ricerche”: “Asteriadis fa pensare a Carena”, Busianis rimandava alla “pittura antigraziosa 
di Fausto Pirandello”. “Nelle stilizzazioni di Scheliotis” riviveva “il novecentismo”, mentre 
nelle “eleganze illustrative di Giorgio Vacalo” si riconoscevano affinità con l’arte di 
Viviani e di “un’infinità di imitatori della Laurencin”. In Vassiliu c’erano “ricordi 
metafisici”, nei “paesaggi minuti e calligrafici” dell’autodidatta Socrate Karandinos l’arte 
dei “pittori ingenui”. Mezio cita lo “squarcio storico sull’arte greca” a cura di Tony Spiteris 
inserito nella “pubblicazione ciclostilata che si vende all’ingresso della Galleria”, testo nel 
quale erano indicati in Monaco, Vienna e Parigi i centri di riferimento per le arti visive 
contemporanee in Grecia. Calamitati “dalla sensibilità vivacemente decorativa” 
monacense, ad esempio, Papaloukas e Spiropulos. Mezio conclude con un riferimento a 
Nikos Engonopoulos, “pittore scenografico” e “decorativo sullo stile del nostro Pagliacci”, 
che “parla ormai lo stesso linguaggio internazionale che da Parigi a New York risuona con 
gli stessi accenti”. Anche Engonopoulos era figlio di un’epoca “di intenso cosmopolitismo 
in cui le differenze nazionali e personali tendono sempre più a cancellarsi” (contro 
l’internazionalismo - accademico o avanguardista - “Il Mondo” aveva sempre preso 
posizione, si veda, ad esempio, 1950, nn. 27, 38).        
 
26. G. RAIMONDI, Dino Campana a Bologna (“Dare & avere”), V, 17, 25 aprile 
1953, p. 7. Dopo un omaggio a Dino Campana, costruito attraverso ricordi e aneddoti che 
erano stati forniti anche da artisti come Mario Pozzati, Raimondi articola un paragrafo 
attorno alle celebrazioni leonardesche a cinquecento anni dalla nascita dell’artista (sempre 
su Leonardo, 1952, n. 45). Enumera le principali iniziative in concomitanza con 
l’anniversario (mostre, per esempio quella di disegni alla Laurenziana di Firenze; scritti, da 
Cecchi a Malraux) e si ferma sull’Eros di Leonardo, volume firmato da Giuseppina 
Fumagalli (Milano, Garzanti, 1952) e impregnato di cultura freudiana.    
 
27. C. LAURENZI, Ristorante archeologico (“Usi e costumi”), V, 18, 2 maggio 1953, 
p. 12. Tra costume, società e cultura, Laurenzi ragiona sulle tendenze dei locali e dei 
ristoranti romani. Riferisce di una cena ad un ristorante “assolutamente di moda, situato a 
dieci metri sotto il livello stradale, dai pavimenti di mosaico grezzo, con infinite colonne 
doriche”. Ad un tavolo “troneggiava, con l’aspetto di pater familias, l’onorevole Palmiro 
Togliatti, vestito di blu”, “perfettamente a suo agio, come all’epoca della sua amicizia con 
Tito”. Togliatti stava scrivendo sull’album “riservato ai clienti cospicui”, a poche pagine di 
distanza da “pensieri e consigli gastronomici dei pittori Levi e Guttuso”: la celia nei 
confronti dell’intellighenzia comunista era una costante degli “Usi e costumi” di Laurenzi 
(si veda, ad esempio, 1951, n. 8; 1952, n. 36).   
 
28. (n. f.), Gli autocritici del chiaroscuro (“Taccuino”), V, 20, 16 maggio 1953, p. 2. 
La polemica con la cultura comunista procede all’interno del “Taccuino” (per i precedenti 
momenti di scontro, 1953, nn. 17, 22; per lo sviluppo del confronto, 1953, nn. 45, 59). 
Viene messa la lente sull’inchiesta attorno ai rapporti tra arte e comunismo promossa nelle 
settimane precedenti da “Nuovi Argomenti”, rivista fondata da Moravia e Carocci. Tra gli 
scritti pubblicati sulla rivista, gli autori de “Il Mondo” si soffermano su quelli di Ranuccio 
Bianchi Bandinelli, Carlo Salinari e Renato Guttuso. In tutti tre i testi, era stato eluso il più 
importante tra i problemi: l’intrusione della politica nello spazio della libertà artistica. 
Guttuso, in particolare, non si era preso la responsabilità di segnalare il “disagio degli 
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artisti di fronte alle richieste dei dirigenti del partito”, e riduceva tutto ad un “problema di 
disegno”, di “colore usato per zone” e di chiaroscuro.    
     
29. A. MEZIO, Don Giovanni filologo (“Gallerie”), ibid., p. 12. Allineandosi al tributo 
che, in quelle settimane, era stato concesso a Picasso da Lionello Venturi (ed Eugenio 
Battisti, dal 1954 collaboratore de “Il Mondo”), e dopo i tentennamenti critici, i sospetti 
degli anni precedenti, Mezio fa il punto sull’artista spagnolo nell’anno delle grandi mostre 
romana e milanese. Il critico de “Il Mondo” recede dall’antipicassismo che aveva sempre 
connotato la rivista (si veda, per esempio, 1949, n. 23; 1950, n. 62; 1951, n. 34; 1952, n. 
60) e ragiona sull’artista a partire dalla vasta, agiografica e “ingegnosa” bibliografia 
esistente: ne avevano scritto, in termini diversi, Uhde, Eugenio D’Ors, Carrà, Jean Cassou; 
si trattava di fare ordine all’interno di letture che “ci lasciano piuttosto freddi”. Operazione 
necessaria e preliminare, “sarebbe di sbarazzarsi di tutte quelle suddivisioni e 
classificazioni escogitate dai critici per sistemare stilisticamente la sua opera (periodo blu, 
rosa…)”. Oppurtuno è di contro “vedere in Picasso un fenomeno manieristico nel senso 
che si dà a questa parola per la pittura del Cinquecento”. Individuare i momenti in cui “si 
muove sopra un terreno specificamente manieristico”, alla Pontormo o alla Ingres, “ci 
aiuterebbe… a capire i limiti della reazione che il cubismo si propose di rappresentare 
contro la pittura invertebrata degli impressionisti” e contro “l’illusionismo”, il trompe l’oeil 
che “da Caravaggio arriva a Gericault e alle scenografie dell’Ottocento neoclassico o 
romantico”. Picasso, per Mezio, è manierista “in tutta la sua attività”; tale definizione, 
tuttavia, aldilà della “diversità di clima storico nel quale opera lo Spagnolo e i suoi 
fratellini di latte del Cinquecento”, pone un problema consistente: lascia fuori “la parte 
spagnola e goyesca del suo temperamento”. Nel suo stilismo, Picasso “si attacca allo stesso 
linguaggio, fa la caricatura del Museo, e sprofonda come Don Giovanni nelle fiamme di un 
inferno… filologico di Rabelais e di Joyce”, con un “genio ferocemente satirico che farà di 
questo pittore… uno degli artisti più ricchi di verve popolare e più realistici che la storia 
dell’arte abbia mai avuto”.              
 
30. G. VIGOLO, Scultore scontento, V, 22, 30 maggio 1953, p. 11. Nello spazio delle 
“cronache del Teatro dell’Opera di Roma”, Vigolo dedica qualche riga alla Medea di Pietro 
Canonica. Vigolo è perplesso rispetto alle “evasioni” dal proprio campo artistico: “mi pare 
che sia stato Bontempelli a consigliare una volta agli artisti il paradosso estetico di non 
attenersi all’esercizio dell’arte che hanno più connaturata”; paradosso che aveva più volte 
rivelato la propria “infondatezza”. 
  
31. A. MEZIO, Un americano a Roma (“Gallerie”), ibid., p. 12. Sulla “piccola 
esposizione dell’americano Alexander Russo in una galleria romana di via del Babuino”. 
Russo, “che dall’anno scorso vive a Roma con una borsa Fulbright, appartiene a quel 
gruppo di pittori che in America sono chiamati semi-abstract, e in Francia figurativi per 
distinguerli dai non-figurativi o astrattisti puri”. “Questa tendenza è rappresentata in Italia 
da una serie di artisti (Afro, Cagli, Corpora, Santomaso, Birolli ecc.) illustrati recentemente 
da Lionello Venturi in una pubblicazione dell’editore De Luca, e per i quali Kandinsky è 
stato un modo di superare Picasso” (Otto pittori italiani, 1952; sugli Otto anche 1952, n. 
77). Per Russo, “il quale pratica la pittura con quel gusto pionieristico per la tecnica, i 
materiali nuovi e le formule anticipatrici, caratteristico dell’arte americana d’avanguardia, 
l’astrattismo è stato un esercizio utilissimo nel permettergli di toccare una corda poetica 
che, senza le remore e i freni di questa ginnastica mentale, avrebbe dato un suono troppo 
falso o letterario”. “Il lato più curioso” di Russo, scrive Mezio, “è di essersi attaccato alla 
rappresentazione di un certo paesaggio italiano troppo malfamato da una repellente 
tradizione di vedutisti, per essere compatibile con lo spirito di un pittore di oggi: i Fori, gli 
Archi, le colonne spezzate”, e “quei caratteristici paesetti della campagna romana tipo 
Anticoli e Rocca di Papa”. “Russo si è posto davanti a simili soggetti ricavandone una serie 
di immagini dove, attraverso le sfaccettature cubiste e il reticolato astratto adoperato a 
guisa di schermo luminoso, sembra di cogliere il ricordo di Piranesi e dei vecchi pittori di 
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rovine”; e nei quali si dà “un certo alone poetico a cui [egli] arriva sfruttando la tecnica 
dell’encausto”. Insomma, Russo offriva “una paginetta sull’Italia che non dovrebbe 
dispiacere a Prezzolini, per quell’antologia dei viaggiatori americani, della quale ci diede 
anni fa la prima parte, fermandosi al 1850” (Come gli americani scoprirono l’Italia, 
Milano, Treves, 1933).     
 
32. G. VIGOLO, Suono e lingue, V, 23, 6 giugno 1953, p. 11. Discussione culturale 
generale nella quale Vigolo – in sintonia con gli autori della pagina d’arte e letteratura de 
“Il Mondo” – prende posizione contro l’astrazione: “è inverosimile la pervicacia di quegli 
insulsi, digiuni di ogni più essoterica iniziazione estetica, i quali si pensano (tanto per 
instaurare una ennesima moda) che in arte possa esistere un astrattismo”; “il meccanismo 
astratto è l’assoluto caput mortuum in fondo al crogiolo, è l’antitesi assoluta del fatto 
estetico: e ciò che qui si dice non vale soltanto per l’astrattismo pittorico, ma anche e a 
maggior ragione per quello musicale che è forse anche più sterile”. “Il meccanismo logico 
e le astruse elucubrazioni uccidono le energie fantastiche della lingua e la portano senza 
rimedio a divenire una posticcia convenzione di sigle”: “il vitale è così del tutto eliminato 
ed espunto” (per quel che concerne le arti visive, a conclusioni non dissimili era giunto 
Alfredo Mezio in 1950, n. 78).  
 
33. G. MASSARI, Pi-cas-so (“Aria di Parigi”), ibid., p. 12. Alla Galleria parigina di 
Louise Leris, in roue d’Astorg, esponeva Pablo Picasso: “civette, gufi, colombe, donne 
giovani e vecchie, picadores, galline, tori, ritratti di Balzac, piccioni”. Giulia Massari, 
cronista mondana, descrive la folla radunatasi per l’inaugurazione. La gente, desiderosa di 
incontrare l’artista, ne scandisce “ritmicamente” il nome: “Pi-cas-so-Pi-cas-so”. Tra la 
gente si fa largo uno dei figli di Picasso, Paul, assieme a Françoise Gillot, “madre dei due 
figli minori del pittore”, “illustratrice delle poesie di Eluard” e anch’essa pittrice (“espone 
in questi giorni, al Salon de Mai, un quadro”). Molti anche i giornalisti presenti, tra i quali 
un corrispondente del “Daily Mail”. Era arrivato anche Jacques Prévert. L’attesa era stata 
vana: si era intravista la “testa bianca” dell’artista, dallo spiraglio di una porta lasciata 
aperta dalla signora Leris, e nulla più.     
 
34. A. MEZIO, I laureati di Bari (“Gallerie”), V, 25, 20 giugno 1953, p. 12. Il Premio di 
pittura Maggio di Bari era stato assegnato a Vincenzo Ciardo. La vittoria di Ciardo 
dimostrava come il meridionalismo attraverso il quale il Maggio voleva distinguersi “dagli 
innumerevoli e generici premi” conferiti in Italia, non era “regionalismo e gretto 
campanilismo”. Al contrario, a connotarlo erano una sensibilità ed un gusto in linea con le 
più aggiornate ricerche artistiche europee. La lista dei premiati confortava le affermazioni 
di Mezio: Tomea, Scordia, Paulucci, Omiccioli, Piero Martina e Vedova (quest’ultimo, 
“pittore-petardo che non esita a considerarsi della famiglia dei grandi sovversivi, con 
Tintoretto e Greco”). Nell’arte di Martina, “sotto la trama del suo impressionismo”, della 
“cultura”, rimaneva qualche traccia della “formazione napoletana”; e ancora, “nella storia 
del paesaggio napoletano Ciardo ha scritto una pagina degna di Gigante e di De Nittis”. 
Ancora una volta, Mezio mette all’attenzione dei lettori la questione di un’arte delle 
regioni, contro le cifre stilistiche internazionali. Il critico si schiera ancora per la libertà 
dell’arte dalle invasioni della scienza e dal peso della letteratura e del cerebralismo 
avanguardista: in tale panorama, Ciardo rappresentava “la rivincita di quella generazione 
che cinquant’anni fa perdette l’autobus a furia di prendere sul serio il divisionismo e le 
teorie scientifiche sulla complementarietà dei colori”; nella sua opera, si capiscono le 
ragioni “per cui quegli artisti fallirono” oltre l’impressionismo, e come invece “avrebbero 
potuto riuscire” se, al di fuori di tentazioni da “romanticismo letterario”, “avessero potuto 
contare su un’apertura simile a quella che in Francia porta il nome dei Nabis e più tardi 
Fauve”. Ciardi è stato un “Tosi meridionale”, che è riuscito a riportare il paesaggio 
meridionale “nella storia della poesia”, attraverso una “grazia ellenizzante, e tutto sommato 
allegra”. A partire dal 1955, Ciardo sarebbe diventato collaboratore de “Il Mondo”, 




35. G. B. ANGIOLETTI, Sotto il segno della discontinuità (“Le carte parlanti”), V, 29, 
21 luglio 1953, p. 6. Discussione di carattere generale sul tema della “discontinuità” 
nell’ambito della storia della cultura: discontinuità che diventa sovrana “quando 
l’ispirazione, l’invenzione, prendano il sopravvento sulla norma”. Anche nella storia, 
afferma Angioletti, “agisce il salto: dall’istintivo al preordinato, da questo alla stilizzazione 
oppure, con una frattura più ampia, alla deformazione o nuovamente al primordiale”. La 
discussione spinge Angioletti ad affrontare un tema di attualità, il realismo socialista e, in 
linea con le posizioni del giornale (per l’ostilità nei confronti dell’equazione realismo-
comunismo e del recupero di formule pittoriche di matrice picassiana, si veda per esempio 
1950, n. 50; 1952, nn. 6, 11), ne prende le distanze: “ogni tentativo di riportare l’arte a uno 
schema fisso, come fanno ad esempio i sostenitori del realismo socialista… è destinato a 
fallire”.   
 
36. G. B. ANGIOLETTI, I credenti della domenica (“Le carte parlanti”), V, 31, 4 
agosto 1953, p. 5. Angioletti imposta una discussione generale sul rapporto tra arte e 
religione, intervenendo in un dibattito inaugurato sulle colonne de “Il Mondo” da Geno 
Pampaloni (1952, n. 68). Angioletti diverge dalle posizioni di Pampaloni, e prende le 
distanze da artisti che, mentre “nella vita privata tendono a una religiosità tutta formale, da 
farisei… in arte e in letteratura si adattano un Dio alla loro misura, e quello rappresentano”: 
era difficile, infatti, “trovare un pittore o uno scultore… non disposti a decorare cappelle o 
a far statue di santi e portoni di chiese” e, “non tanto per le audacie formali, che qui non ci 
interessano”, “le autorità ecclesiastiche (siamo giusti) fanno benissimo a guardare con 
sospetto i loro prodotti”.   
 
37. F. GAGLIUOLO, Studi su Donatello, ibid., p. 6. Gagliuolo recensisce gli Studi su 
Donatello di Ottavio Morisani (Venezia, Neri Pozza, 1952). Morisani era anche 
collaboratore de “Il Mondo” (il primo articolo è una recensione a Cinema arte figurativa di 
Ragghianti, 1952, n. 32; il secondo, 1953, n. 48, recensione a Bernini architetto di Roberto 
Pane, editore – come per gli Studi di Morisani - Neri Pozza, intellettuale e antifascista 
vicino al gruppo Pannunzio). Gagliuolo insiste nei meriti dello studio di Morisani, che si 
era imbattuto nei “due miti della critica donatelliana, il classicismo e il realismo”, e si era 
adoperato per dissolverli.   
       
38. E. DE MARTINO, Miti, leggende e intellettuali, ibid., pp. 7-8. De Martino affronta la 
questione dell’arcaico nella cultura occidentale e dei “miti e leggende dei popoli primitivi” 
sulla scorta del progetto delle quattro monografie (una, America settentrionale, era del 
1953) di Raffaele Pettazzoni (Torino, Utet, 1948-1963). Per quel che attiene alle arti visive, 
De Martino cita un articolo di Mario Praz comparso nel “Tempo” l’8 maggio. All’interno 
dello scritto, dedicato proprio all’opera di Pettazzoni, Praz “muoveva comprensibili riserve 
agli artisti etnologizzati”. Praz, collaboratore de “Il Mondo” fin dal primo anno di vita del 
settimanale (tra i suoi testi inseriti nel presente repertorio, il primo è 1950, n. 65), sulla 
scorta del razionalismo e dell’umanesimo centrali anche nella formazione degli autori de 
“Il Mondo”, si era espresso duramente nei confronti delle tesi espresse da Pettazzoni, per il 
quale Les Damoiselles d’Avignon di Picasso potevano rappresentare “il tipo di nuovo 
integrale umanesimo”.    
 
39. R. LUNARDI, L'archeologo di provincia (“Italia minore”), ibid., p. 12. Lunardi 
riferisce degli scavi archeologici di Sassoferrato inaugurati nel luglio del 1953. “Durante 
l’aratura”, era venuto alla luce “un grande edificio pubblico dell’epoca imperiale”. Lunardi 
muove accuse al “comune e la soprintendenza”: osserva come il lavoro fosse stato svolto in 
grande parte da volontari (“gli uomini singoli sono migliori delle loro istituzioni”), e 
conclude che “gli uffici compiono… sempre un’opera ritardante, se non di boicottaggio” 
(scritto simile, tra archeologia e denuncia del malfunzionamento della macchina statale, è 
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1950, n. 41).     
 
40. E. TAGLIACOZZO, Un'inchiesta sull'America, V, 32, 11 agosto 1953, p. 6. 
Tagliacozzo recensisce il volume De America di Guido Piovene (Milano, Garzanti, 1953). 
Tra le numerose considerazioni di Piovene sulla società statunitense, Tagliacozzo stralcia 
anche alcune prese di posizione in merito alla tendenza non oggettiva delle arti visive e, in 
accordo con la matrice umanista e storicista degli uomini del gruppo de “Il Mondo”, ne 
condanna gli esiti: “l’arte astratta o affine, inventata in Europa, quest’arte di Forme e di 
Forze, non umana o diversamente umana”, era divenuta in America “norma di civiltà”; in 
America, “una civiltà cosmica subentra a quella storica” e “dimentica in parte la sua 
storia”; in America, “l’uomo si distacca dalla propria faccia” e fugge “nei suoi 
personalismi e nelle sue eccentricità”. 
       
41. G. ZAMPA, Il burbero benefico. Mio zio Degas [I], ibid., pp. 7-8. Giorgio Zampa 
traduce alcuni passi di Mon oncle Degas, volume che raccoglie le memorie di Jeanne 
Fèvre, figlia di Marguerite, sorella di Edgar Degas. Il volume è a cura di Pierre Borel 
(Genève, Cailler, 1949). Sono ricordi che, oltre ad investire la biografia dello scrittore e la 
storia della famiglia, toccano gli studi, i viaggi dell’artista. Spazio consistente è dato alla 
sequenza di soggiorni in Italia e alla centralità che, nell’ambito della propria formazione, 
l’artista attribuiva alla cultura classica. La seconda parte della traduzione di Zampa 
compare ne “Il Mondo” la settimana successiva (1953, n. 44).     
 
42. (n. f.), Vacanze opportune; Narciso (“Taccuino”), V, 33, 18 agosto 1953, p. 2. 
Proseguono, nella pagina politica de “Il Mondo”, le polemiche contro Togliatti ed il partito 
comunista (per le tappe precedenti di tale scontro, 1953, nn. 17, 22, 28; per quelle 
successive, 1953, nn. 45, 59). La prima parte della polemica investe le critiche che, dalle 
colonne di “Rinascita”, Togliatti aveva rivolto al volume Storia dei fuorusciti (Bari, 
Laterza, 1953) di Aldo Garosci, collaboratore de “Il Mondo”. A Togliatti, che aveva “da 
poco lasciato Roma per concedersi un periodo di vacanze a Courmayeur”, gli autori de “Il 
Mondo” si augurano giovi l’aria di montagna: “che egli possa tornare fra noi più 
rinfrancato, più rinfrescato”. La seconda parte della polemica investe il narcisismo di 
Togliatti, che si era fatto cucire “con molta cura” una agiografia (Conversando con 
Togliatti, a cura di Marcella e Maurizio Ferrara, Roma, Edizioni di Cultura Sociale, 1953) 
che ne marcava il ruolo di “precursore di Lenin, ciò che neppure Stalin aveva mai osato”. 
     
43. G. COMISSO, Villa palladiana, ibid., p. 5. Comisso descrive le caratteristiche 
architettoniche delle ville palladiane e le collega tanto alla situazione storica (“la nuova 
pace subentrata” all’“insicurezza dei secoli precedenti”) quanto alle esigenze della nobiltà 
veneziana del Cinquecento: “nell’essere costretti a passare un certo periodo per il controllo 
dei raccolti, li tormentava l’incubo di vincere la noia in quei soggiorni isolati”; “vollero che 
queste ville fossero ideate, più che come abitazioni estive appropriate ai loro bisogni, quali 
palcoscenici per feste e quali luoghi di delizie per accogliere amici numerosi”. Nella 
seconda parte dello scritto, Comisso riferisce di una visita ad una villa situata “accanto ai 
Colli Euganei”, fermandosi sulle testimonianze del padrone di casa riguardo alla guerra e ai 
mesi dell’invasione tedesca e dei successivi passaggi degli americani, degli inglesi e dei 
polacchi: ogni ospite aveva portato via, “come souvenir dall’Italia qualche mobile, qualche 
pezzo delle statue del giardino, qualche oggetto delle stanze”.  
 
44. G. ZAMPA, Un gran signore in solitudine. Mio zio Degas [II], ibid., p. 8. Seconda 
parte della pubblicazione di passi scelti di Mon oncle Degas (per la prima parte e per più 
approfondite indicazioni bibliografiche, 1953, n. 41). Le memorie della nipote Jeanne 
Fèvre si muovono ancora tra aspetti biografici e questioni di pittura: la passione di Edgar 
Degas per la letteratura francese, la sua ostilità nei confronti dei mercanti d’arte, il ritiro in 
una dimensione sempre più privata dopo il giovanile bagno di mondanità. I ricordi si 
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concludono con la morte dell’artista, avvenuta il 26 settembre 1917.   
 
45. (n. f.), Il mare non bagna Marx (“Taccuino”), V, 35, 1 settembre 1953, p. 2. Gli 
autori de “Il Mondo” polemizzano ancora contro il dogmatismo della cultura comunista 
(per le tappe precedenti di tale scontro, 1953, nn. 17, 22, 28, 42; per quelle successive, 
1953, nn. 59). Mario De Micheli, sulle colonne dell’“Unità”, aveva scritto “in modo 
elogiativo” di Il mare non bagna Napoli di Anna Maria Ortese (Torino, Einaudi, 1953). La 
recensione positiva di De Micheli aveva suscitato la reazione dei “compagni”, 
dell’intellighenzia comunista, che aveva segnalato al critico il cuore del problema: “alcuni 
scritti della Ortese sono stati pubblicati sul Mondo”, periodico anticomunista; la collana 
einaudiana “I Gettoni”, di cui faceva parte il volume della Ortese, era diretta da Elio 
Vittorini, apostata di cui “tutti sanno come sia inconsistente il mondo culturale”. Dopo la 
frattura con Togliatti, Vittorini aveva collaborato anche a “Il Mondo” (per i soli scritti di 
interesse storico-artistico, 1952, n. 74).      
 
46. A. CEDERNA, I gangsters dell'Appia, V, 36, 8 settembre 1953, p. 5. Alle minacce 
che incombevano sull’Appia Antica sulla scorta del Nuovo Piano Regolatore (la questione 
dell’Appia sarebbe stata centrale negli scritti pubblicati ne “Il Mondo”; si veda, per 
esempio, 1953, n. 58), Cederna aveva già accennato nel gennaio del 1952 (1952, n. 3). Nel 
presente scritto, le argomentazioni di Cederna muovono dalla segnalazione della “stazione 
di servizio per automobili” situata “appena cinquanta metri prima del Domine quo vadis?, 
cioè al bivio con la via Ardeatina”: stazione di servizio emblema “di quello che si dice 
progresso”. Più in generale, gli strali di Cederna sono indirizzati al Piano complessivo 
della zona, al “nuovo caotico quartiere di Roma” che stava sorgendo “extra moenia” e 
“esteso quanto villa Borghese”; quartiere “naturalmente attraversato da strade”. Denuncia, 
inoltre, le “costruzioni abusive appena sotto alle Mura” e i “villini di lusso” collegati 
all’E42. Cederna fa appello agli articoli di legge sulla conservazione dei beni d’interesse 
artistico, storico, paesaggistico, e attacca organi di tutela “cui manca sempre l’iniziativa e 
la forza di intervenire”. 
 
47. A. BOCELLI, Calzini scrittore lombardo, V, 37, 15 settembre 1953, p. 6. Nel 
ripercorrere le vicende umane e artistiche di Raffaele Calzini, Bocelli indica in Segantini. 
Romanzo della montagna (prima edizione, Milano, Mondadori, 1934) il libro più riuscito 
dello scrittore. 
   
48. O. MORISANI, Il Bernini architetto, ibid. Morisani recensisce il volume di Roberto 
Pane, Bernini architetto (Venezia, Neri Pozza, 1953). Nella prima parte dello scritto, fa il 
punto sulla situazione degli studi sull’artista: “è strano che proprio in Italia il Bernini 
sembri escluso dagli studi seri, quasicché dopo l’indagine, fondamentale ma superata, del 
Fraschetti, tutto s’abbia a tener per chiaro e quindi per definitivamente detto”. Nell’opera 
di Bernini, chiosa Morisani, “pur se non sempre, sentiamo spesso vibrare… il tono della 
poesia”. Pane aveva accostato Bernini a Borromini: entrambi i profili appartengono al 
“difficile e complesso mondo dell’età barocca”; nessuno dei due, tuttavia, “barocco, perché 
entrambi poeti ed entrambi, quindi, per due diverse vie, classici nel senso eterno della 
parola”. Il ritorno di interesse nei confronti del barocco aveva avuto tappe decisive negli 
scritti di Benedetto Croce sull’Italia del Seicento pubblicati a partire dalla fine degli anni 
Venti.    
  
49. N. TUCCI, Il posto più bello (“Aria di Roma”), ibid., p. 8. Di ritorno a Roma dopo i 
soggiorni americani e “un esilio panoramico di quindici anni”, Tucci, scrittore e 
antifascista, fa visita a Monte Mario. Verifica la distruzione del paesaggio ad opera degli 
interventi urbanistici ed architettonici degli ultimi tre lustri ed enumera alcune costruzioni 
(in particolare, “un ospedale modernissimo” “dello Spirito Santo”) che rivelavano come ci 




50. (n. f.), Psiche ritrovata (“Atlante”), V, 38, 22 settembre 1953, p. 4. Segnalato 
brevemente il ritrovamento della Psiche di Rodin, opera che “faceva parte di un lotto di 
opere d’arte prestato dal Museo Rodin al Victoria and Albert” di Londra. 
 
51. P. GOBETTI, Caratteri, ibid., p. 6. “Caratteri o ritratti” inediti di Gobetti, “scritti a 
mano sul rovescio di alcuni foglietti di pubblicità editoriale intestati ai Quaderni di 
Rivoluzione Liberale” e databili al 1925, sono pubblicati su “Il Mondo” a cura di Alfredo 
Mezio. Gobetti era un riferimento centrale per l’antifascismo liberale degli uomini de “Il 
Mondo”.   
 
52. C. ANTONI, Drammaticità dell'arte, V, 42, 20 ottobre 1953, p. 6. Attorno alla 
recensione delle Interpretazioni crociane di Adelchi Attisani (Messina, Università degli 
Studi, 1953), Antoni organizza una riflessione complessiva sull’estetica di Croce. Problemi 
centrali nella trattazione di Antoni, l’autonomia morale (negli ultimi scritti, Croce aveva 
introdotto il concetto della “drammaticità... inteso come eticità”) e l’ingenuità in arte 
(Croce aveva individuato “una certa affinità tra il poeta e il fanciullo e il selvaggio”): tanto 
la questione della moralità quanto quella del primitivismo, erano componenti determinanti 
nell’ambito degli orientamenti della critica figurativa de “Il Mondo” (si veda, a titolo 
esemplificativo, la lettura “morale” dell’arte di Giorgio Morandi, 1949, n. 9; gli scritti di 
Mezio sull’arte degli ingenui, a partire da 1950, nn. 13, 30).    
 
53. L'INVITATO, Estetica (“I giorni”), V, 43, 27 ottobre 1953, p. 12. Giulia Massari 
riferisce di un incontro e di un confronto tra un industriale dall’“accento bergamasco” e un 
pittore. Il primo, di ritorno da Parigi dove aveva anche assistito al “Congresso 
Internazionale di Estetica Industriale”, aveva comprato un’opera della quale non capiva 
“perché la donna avesse un solo occhio e perché fosse così brutta”. La polemica contro 
l’arte non figurativa e il dilagante picassismo procede, da parte dell’industriale, con una 
dichiarazione d’amore nei confronti della pittura dell’Ottocento: “a me piace un’altra 
pittura, che so, un tramonto sul mare, le nature morte con una beccaccia”. L’industriale 
affermava di avere un gusto, uno stile. Aveva comperato di recente alcuni volumi: “La 
Estetica di Croce ora figura accanto alle copertine di Pitigrilli… e Salvator Gotta”.  
 
54. M. GUERRINI, Artisti (“Aria di Roma”), V, 44, 3 novembre 1953, p. 4. Mino 
Guerrini, regista e sceneggiatore, riferisce, tra cultura e cronaca mondana, dell’arrivo a 
Roma di “due giovani americani”, Harold ed Eustace, che “lavorano per il cinema di 
Hollywood”. L’incontro tra questi e Guerrini si era tenuto “nel salone dei ricevimenti di un 
albergo romano durante un cocktail in onore di Adolph Zukor, capo della Paramount Inc.”. 
Harold e Eustace discutono con Guerrini dei film, realizzati o “in cantiere”, sulla vita dei 
due artisti Toulouse-Lautrec e Degas; annunciano, infine, di volerne realizzare uno su uno 
scultore, “moderno” ma “piuttosto naturalista”: il pensiero dei due americani correva ad 
Antonio Canova.   
    
55. R. PANE, Sezione abbellimenti, ibid., p. 6. Pane segnala gli scempi che, in tutta Italia, 
si nascondevano dietro l’etichetta di “abbellimenti”. Prima questione, la “illuminazione 
notturna del Canal Grande” a Venezia. Iniziativa dell’assessorato comunale per il turismo, 
essa stravolgeva, dando luogo “alle più assurde trasfigurazioni”, l’architettura del passato, 
“concepita per essere vista alla luce del sole”. Seconda questione, i lavori nella Chiesa di 
Santa Chiara a Napoli, il cui restauro successivo ai bombardamenti dell’agosto del 1943 
stava per concludersi. Erano state inserite vetrate a colori la cui composizione il 
“soprintendente, ing. Rusconi, aveva affidato ad un suo amico pittore”: vetrate a colori 
incompatibili con “la più antica e nota tradizione meridionale per la quale il programma di 
ogni rappresentazione figurativa è stato sempre attuato mediante la pittura a fresco”. Pane 
ricorda di avere segnalato il problema alla “direzione generale delle Arti”: tuttavia, a 
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rispondergli era stato lo stesso Rusconi, che era anche “membro del Consiglio” per le 
Antichità e Belle Arti. Pane conclude con un appello a quanti, fra studiosi d’arte e 
architettura e intellettuali, fossero interessati ad intervenire e a sollevare “polemiche”, 
quantunque queste potessero “turbare il loro particulare”: cita i nomi di Venturi, Bacchelli, 
Alvaro, Monelli, Cederna, tutti collaboratori de “Il Mondo”. Per il gruppo Pannunzio, 
studio ed impegno civile erano intimamente legati.         
 
56. P. PERNICI, Vendita all'asta (“Aria di Milano”), V, 45, 10 novembre 1953, p. 12. 
Il racconto di Pernici è una parodia delle vendite d’opere d’arte. Tra i motivi dello scritto: 
la faciloneria dei compratori e la speculazione dei banditori; artisti italiani le cui quotazioni 
lievitavano se residenti a Parigi, tisici o scomparsi; il dizionario d’arte Comenducci, che 
garantiva credibilità agli artisti e valore alle opere. Tutti i nomi d’artisti o collezionisti sono 
creazione letteraria. 
  
57. L'INVITATO, Morale (“I giorni”), ibid. Qualche nota sulla chiusura del Baretto, caffè 
di via del Babuino frequentato dagli “artisti, gli esistenzialisti, i discepoli e le discepole di 
Sartre”. La polizia ne aveva ordinata la chiusura per “ragioni di morale”. Il Baretto “dette a 
Sartre, quando venne a Roma, l’impressione che l’Italia sia ancora viva, più viva di 
Parigi”.    
 
58. A. CEDERNA, L'invasione legale (“I gangsters dell'Appia”), V, 46, 17 novembre 
1953, p. 5. Cederna torna sulla questione dell’Appia a poche settimane dall’ultima 
riflessione sul problema (1953, n. 46; sull’Appia anche 1953, n. 60). Ricorda la battaglia 
inaugurata sulle colonne de “Il Mondo” ed enumera la serie di proteste comparse a breve 
giro di posta sulle pagine di altri quotidiani: erano intervenuti Ceccarius sul “Tempo”, 
Bianchi Bandinelli sull’“Unità”, Giorgio Cardelli sulla “Voce Repubblicana”, Laurenzi 
sulla “Stampa”. Tuttavia, i progetti di distruzione dell’Appia procedevano: Michele Busiri 
Vici, sul “Messaggero”, aveva prosposto la costruzione di “due parallele a 200 metri (!) 
dall’Appia e la trasformazione dei suoi casali in piacevoli e simpatiche trattorie”. Cederna 
aggiorna inoltre sull’avanzamento dei lavori e sulle piccole vittorie conseguenti all’attività 
di “denuncia dei gangsters dell’Appia”: accoglie per esempio con sollievo la notizia che 
era stato bocciato il progetto “di costruire un cantiere tra i ruderi della villa dei Quintili”. A 
dimostrazione della “nostra decadenza in materia di considerazione dei monumenti”, 
Cederna conclude citando alcune battaglie a tutela dell’Appia condotte tra Otto e 
Novecento. 
 
59. (n. f.), L'erede (“Taccuino”), V, 47, 24 novembre 1953, p. 2. La polemica degli autori 
de “Il Mondo” con la sinistra comunista continua con la menzione della presenza di 
Togliatti alla Accademia dei Lincei per la commemorazione di Benedetto Croce ad un 
anno dalla scomparsa (per le tappe precedenti della diatriba con il partito di Togliatti, 1953, 
nn. 17, 22, 28, 42, 45). Sono ironicamente pubblicati stralci di testi redatti da “cronisti 
comunisti” che teorizzavano la necessità di una nuova “cultura integrale” originata dal 
superamento di Croce attraverso Gramsci. La polemica ha una coda nella lettera di Carlo 
Bernari (tra i “cronisti comunisti”, il più citato dagli autori de “Il Mondo”) pubblicata nel 
numero del 29 dicembre (1953, n. 65).    
 
60. A. CEDERNA, La città eternit (“I gangsters dell'Appia”), V, 49, 8 dicembre 1953, 
p. 5. Continua la battaglia di Cederna a difesa dell’Appia antica (per i precedenti scritti 
sulla questione, 1953, nn. 46, 58). Cederna lamenta la mancanza di un Piano Regolatore, in 
assenza del quale la distruzione dell’Appia procedeva sulla scorta “della più bassa 
speculazione”. Cederna aggiunge che “non sfugge alla rovina nemmeno l’ultimo tratto 
della Via Appia Antica”: “dove l’Appia Antica muore nella Nuova, la campagna è tutta 
invasa da un’ennesima borgata, S. Maria della Mole”. L’autore de “Il Mondo” si ferma 
sulle costruzioni sorte negli ultimi anni, costruzioni “interamente abusive” (“quelle 
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sull’Appia Pignatelli”) oppure solo “apparentemente legali”. Segnala un decreto “di tutela 
della Via Appia”, firmato poco tempo prima dai ministri “della P. I. e dei Lavori Pubblici”, 
decreto firmato “in seguito alla denuncia” dello scempio comparsa su “Il Mondo”. Cederna 
chiude invitando le autorità a sospendere i lavori, a procedere alla demolizione “di tutte le 
costruzioni sorte abusivamente” e a lavorare ad un “piano paesistico”.  
 
61. D. TROISI, Il nostro Museo (“Aria di provincia”), ibid., p. 8. Tra cronaca e 
letteratura, Troisi riferisce di un ritrovamento, in località non specificata, di “quattro massi 
di marmo” emersi “durante la costruzione di una casa”. Il ritrovamento aveva stimoltato, 
nella cittadinanza, “l’amore della Patria” ed il “culto del passato”: faceva crescere il 
prestigio, “portare più indietro possibile la storia della nazione e in particolare della nostra 
città” attraverso la scoperta e la conservazione di reperti archeologici. La “promessa di un 
museo”, conclude Cederna, sarebbe entrata nel programma di tutti i partiti candidati alle 
successive elezioni amministrative. Il testo si inserisce, come tutti gli scritti di “Italia 
minore”, nel filone del recupero delle tradizioni, della cultura e della società italiana rurale, 
paesana.  
  
62. L'INVITATO, Tibet (“I giorni”), ibid., p. 12. Giulia Massari mette la lente sul pubblico 
radunatosi all’Istituto Orientale di Via Merulana in occasione della conferenza su “La 
pittura delle grotte di Ajanta”. È registrato lo scambio di battute di due amiche che, 
passeggiando per la sala, riflettono sulle ragioni del fascino della cultura orientale e sostano 
attratte dai “quadri appesi alle pareti (dei pittori Russain, Sonze, Bakre e Madanjest Sing)”.  
 
63. C. LAURENZI, This week in Rome (“Usi e costumi”), V, 50, 15 dicembre 1953, p. 
12. Laurenzi si occupa di cronaca mondana: dà conto della partecipazione di Salvador Dalì 
“ad un cocktail romano in suo onore”. Descrive con sarcasmo il mito creatosi attorno alla 
figura di un artista che molti, anche sulla scorta “dell’Ode a Salvarod Dalì di Garcìa 
Lorca”, continuavano a trovare “un uomo notevole”. L’artista, definito con scherno da 
Laurenzi “l’industriale del surrealismo”, “parlava volentieri dei suoi baffi” alle signore: 
baffi arricciati che, spiegava per via di un confronto con i “baffi spioventi” di Nietzsche, ne 
facevano “l’archetipo dell’anti-niccianismo”. Dalì aveva preannunciato, inoltre, che per 
“confondere Picasso”, avrebbe organizzato “una mostra di quadri e oggetti a Roma, 
nell’altana di Palazzo Rospigliosi dov’è affrescato l’amore di Guido Reni”. L’ostilità di 
Laurenzi nei confronti di Dalì e del surrealismo era condivisa dagli uomini del gruppo 
Pannunzio e testimoniata, per esempio, da scritti comparsi ne “Il Mondo” fin dai primi anni 
di vita del settimanale (1949, nn. 18, 29, 33; 1950, nn. 15, 68).         
 
64. C. ALVARO, La città eternit (“Lettere scarlatte”), V, 51, 22 dicembre 1953, p. 4. 
Alvaro scrive a proposito della distruzione dell’Appia. Sull’argomento era intervenuto 
sulle medesime colonne Antonio Cederna due settimane prima (1953, n. 60). Alvaro sposa 
le tesi di Cederna e afferma che dopo il piano per “la difesa di Roma” di Giolitti del 1907, 
tutti i governi avevano “perseguita la rovina della città”. Grave soprattutto per il “governo 
dei cattolici”, che non si accorgevano che la distruzione dell’Appia era “un oltraggio alla 
culla della… fede, al suburbio delle cospirazioni, delle catacombe, dei martiri”. 
 
65. C. BERNARI, L'erede (“Lettere scarlatte”), V, 52, 29 dicembre 1953, p. 4. Bernari 
si difende dalle accuse rivoltegli dai redattori del “Taccuino” (1953, n. 59) e difende 
Togliatti “senza scomodare i classici del marxismo, ma chiedendo lumi al Croce stesso”: 
cita la Storia come pensiero e come azione e individua nell’intellighenzia comunista i veri 








1. A. MEZIO, L'amatore di quadri (“Gallerie”), VI, 1, 5 gennaio 1954, p. 11. Mezio 
imposta una discussione di carattere generale sui collezionisti privati e sugli “amatori”, e 
oppone a questi il frigido modello degli allestimenti da museo. Fa proprio il giudizio di 
Paul Valéry, estremamente critico nei confronti del museo, rinforzandone e rielaborandone 
le argomentazioni: se Valéry non amava il museo perché negava il “passato come fatto 
produttivo” e “non amava neppure la Storia” (Mezio attacca Valéry citando, con un 
significativo omaggio, Croce), il critico d’arte de “Il Mondo” guardava con sospetto alle 
“ghiacciaie scientifiche che sono le pinacoteche e le gallerie pubbliche”. Il museo, per 
Mezio, “isola i suoi tesori”, “ignora la storia e favorisce un po’ troppo la religione 
romantica del genio”. Ancora più “repellenti” erano “le famose ambientazioni d’epoca”, 
“capolavoro della museografia positivistica”. Sicché preferibili erano le collezioni private, 
“dove i pezzi non compaiono mai isolati come delle astrazioni, ma respirano attraverso la 
presenza assidua di un gusto, che quando è autentico può divenire il gusto di una società e 
di un’epoca”. Il gusto degli “amatori” era spesso più educato di quello dei critici. Lo 
testimoniava la “signora Giulia Ramelli”, menzionata da Longhi nella prefazione alla 
Storia dell’Impressionismo di Rewald (volume già citato ne “Il Mondo”, 1953, n. 16) e che 
nel 1865 “scrisse a Manet per domandargli il prezzo dell’Olimpia, uno dei quadri più 
fischiati di quegli anni”; lo rivelava “l’amatore cinquecentesco” che aveva aperto la propria 
quadreria a Caravaggio; il musicista Alfredo Casella, “che ordina il proprio ritratto a un De 
Chirico ancora povero”; Gualino, “che compra il primo Modigliani entrato in Italia”. Il 
tutto in un’Italia provinciale, che “aveva in Ojetti il proprio confessore artistico”; un’Italia 
ostaggio della “stupidità dei critici alla Thovez”; un’Italia che aveva ignorato i quadri 
Impressionisti esposti nel 1910 nelle stanze del Lyceum Club di Firenze.      
 
2. A. MEZIO, Le chiese e le tombe (“Gallerie”), VI, 2, 12 gennaio 1954, p. 11. 
“L’esposizione delle Chiese di Roma” era aperta alla Galleria Chiurazzi: esperimento 
acrobatico, in quanto fatti salvi “la vena romantica e visionaria di Scipione”, “fenomeno di 
altri tempi”, e “De Pisis”, “un’eccezione”, il paesaggio urbano di Roma “non fa presa sui 
pittori”. Sicché la mostra “finisce per spingere in primo piano artisti senza sale come De 
Chirico, Ceracchini” (per le prime righe dedicate a De Chirico dagli autori de “Il Mondo”, 
1949, n. 21). Poche le opere significative: “l’antica basilica suburbana dei Santi Achille e 
Nereo” di Omiccioli, “Utrillo dei poveri”; “una Santa Maria Maggiore” di Gentilini; “un 
San Sebastiano di Cesetti”; “una slavata Trinità dei Monti di De Chirico”; “un piccolo 
convento di Francalancia”. Analogie sono rilevate tra “la facciata romantica di San 
Giovanni e Paolo dipinta da Bartoli” e “la stessa chiesa vista da Ciarrocchi”. Con poche 
note critiche e molta ironia, Mezio indugia sulle opere di Nino Bertoletti, Titina Rota, 
Mario Russo e Toti Scialoja, artista dallo “spirito dottrinario” che applica sul quadro in 
mostra “schemi neo o postcubisti” e “una gamma alla Cassinari (blu e neri)”. Pittore 
“barocco”, “che non sapremmo se chiamare astrattista, estrazionista o fibrista”, era Roberto 
Fasola, che illustrava “i suoi disegni con una scelta di iscrizioni sepolcrali”. Mezio 
conclude denunciando i “temperamenti più capricciosi e svagati” di artisti che, tra 
cedimenti a mode non oggettive e tentazioni mistiche o decadenti, avevano esulato dalla 
onesta resa di un “paesaggio urbano”.        
 
3. G. COMISSO, Il Picasso in galleria, ibid., pp. 11-12. Anche Comisso, sulle colonne 
de “Il Mondo”, si pone il problema Pablo Picasso (per la sequenza degli scritti su Picasso 
comparsi ne “Il Mondo”, si veda 1953, n. 29). Esordisce scrivendo di un viaggio in treno a 
Milano avvenuto presumibilmente nell’autunno del 1953: saputo di “uno sconto in 
occasione della mostra di Picasso”, nonostante non provasse “alcuna simpatia” per 
“l’istrionismo” dell’artista, Comisso si era deciso a recarsi a Palazzo Reale. Il giudizio 
fortemente negativo è confermato dalle opere in mostra: se “la personalità di quest’uomo è 
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in vero di primissimo ordine in quest’epoca di evanescenti”, “che egli sia un artista è un 
altro discorso”. Piuttosto, appunto, un “istrione”, di quelli “che Nietzsche chiamava 
spacciatori di monete false”. Picasso, come Dalì, era “anima di tutte le società dove si 
trovava”: “Dalì nelle alte società d’Europa”, “Picasso ai potenti del comunismo” (per i 
primi sospetti nei confronti delle avanguardie espressi dal critico d’arte de “Il Mondo”, 
Alfredo Mezio, 1950, n. 7). Nell’ultima parte dello scritto, Comisso, in uscita da Palazzo 
Reale e a passeggio per Milano, incontra un amico pittore con cui fa visita ad alcune 
gallerie d’arte contemporanea. Sulla medesima linea su cui si muovevano gli autori della 
pagina d’arte del settimanale, è ribadito il sospetto per la modernità, cui è contrapposta, 
nostalgicamente, una stagione ormai conclusa, la stagione degli incontri con Arturo 
Martini. A Comisso non restava che la sensazione di “essere vecchio come Carducci, 
quando usciva dalla libreria Zanichelli”.      
 
4. A. MEZIO, Il Realismo su misura (“Gallerie”), VI, 3, 19 gennaio 1954, p. 11. Della 
mostra Pittori della realtà in Lombardia, ospitata a Milano a Palazzo Reale tra aprile e 
luglio 1953, Mezio scrive facendo proprie le riserve storico-critiche di Michele Biancale, 
riserve che sarebbero comparse nel “prossimo fascicolo della rivista Commentari”. 
Evidente è l’omaggio al magistero critico ed estetico di Lionello Venturi, testimoniato 
dalla dimestichezza con la rivista e dalla familiarità con i collaboratori della stessa (sul 
ruolo di Venturi, che de “Il Mondo” era anche collaboratore, si veda per esempio 1950, nn. 
49, 51; 1952, n. 77). Mezio imputava ai compilatori del catalogo (Renata Cipriani e 
Giovanni Testori, sebbene forse l’attacco sia da ricondurre a Longhi, che aveva firmato la 
presentazione) di “non tenere nel debito conto le ricerche” di Venturi e Biancale, ricerche 
cha avevano contribuito “a spianare la strada alla rivalutazione del Seicento”. Mezio inoltre 
sfata il mito del realismo, mito creatosi dietro all’etichetta di “pittori della realtà” (conio di 
Champfleury), etichetta adatta al contesto francese tra Le Nain e Courbet ma che in Italia, 
aldilà delle eccessive aspettative, “non sempre trova delle buone pezze di appoggio”. Lo 
rivelavano le opere e gli artisti del “falso realismo” di una mostra che aveva cercato, 
fallendo, un “mastice”, un collante di realtà per artisti di “educazione eteroclita” e 
“disparata qualità”: a parte il “buon Moroni”, pochi sussulti provenivano da Fra Galgario, 
Cerruti, Cavagna, Pitocchetto.       
 
5. G. CAROSI, Monumenti e paesaggio (“I gangsters dell’Appia”), ibid., pp. 11-12. 
Giuseppe Carosi, pittore e Accademico nazionale di San Luca, scrive una lettera alla 
direzione de “Il Mondo” intervenendo nel dibattito sull’Appia Antica inaugurato sulle 
colonne del settimanale da Antonio Cederna (per gli scritti di Cederna sull’Appia, 1953, 
nn. 46, 58, 60). Carosi approfondisce la questione della tutela dei beni paesaggistici, sia 
“per quella zona”, l’Appia Antica, sia “per tutto il Lazio”: segnala per esempio i casi della 
spiaggia di Torvaianica; la “macchia grande di Fogliano”; la “faggeta del Cimino”; la 
“macchia grande di Vico”; “l’elceto di S. Michele sopra il Piglio”; i “castagni di Fiuggi”; “i 
boschi del Terminillo”.   
 
6. C. CASSOLA, Il commercio delle Muse (“La cultura in provincia”), VI, 4, 26 
gennaio 1954, p. 7. Nello spazio riservato alla vita sociale e culturale della provincia 
italiana (per i precedenti testi appartenenti a questo filone, 1953, nn. 39, 61), Cassola mette 
la lente sulle iniziative culturali del comune di Livorno (“bisogna ammettere che solo le 
Amministrazioni socialcomuniste compiono dei seri sforzi per potenziare le attrezzature 
culturali”), in particolare in riferimento alla Casa della Cultura di Piazza Guerrazzi. Casa 
che in quei giorni ospitava “una mostra di arte sacra promossa dall’Azione Cattolica”, oltre 
ai corsi della Scuola d’arte “Amedeo Modigliani”. Per Cassola, Livorno è una città che, ad 
eccezione di Modigliani (“parigino di adozione”) “non è mai stata un ambiente adatto per 
la fioritura di artisti raffinati”; tuttavia, in essa “gli amatori di pittura sono innumerevoli”, 
ancorché il “gusto… si è fermato… nel periodo d’oro della pittura livornese, nel periodo 
dei macchiaioli”. Molti artisti a Livorno si erano formati alla Scuola Arti e Mestieri e, tra i 
più giovani, si rilevava la distinzione tra i “tradizionalisti” del Gruppo Labronico e gli 
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astrattisti.     
 
7. A. MEZIO, Il meccano surrealista (“Gallerie”), ibid., p. 11. La recensione 
dell’esposizione del “principe Enrico d’Assia alla Galleria dell’Obelisco” è preceduta da 
una analisi del surrealismo europeo, dalle intuizioni originarie di Apollinaire e De Chirico 
fino agli scritti di Breton e Soupault (disamine – poco generose - delle poetiche surrealiste 
erano state frequenti ne “Il Mondo” a partire dal 1949; si veda, per esempio, nn. 18, 29, 
33). Il linea con i frequenti attacchi comparsi nelle colonne de “Il Mondo”, Mezio imputa 
al surrealismo di essere “povero di opere originali”; ne evidenzia tuttavia il merito storico 
di avere riportato “in luce una quantità di scrittori troppo sospetti alla critica 
professionale”: tra gli altri, Nerval, Poe, Blake, Sade. Per quel che concerne le opere in 
mostra, chiaro appariva a Mezio che d’Assia “ha studiato architettura e le sue fantasie 
prendono facilmente l’aria e il taglio del balletto e della scenografia”. Accanto agli spunti 
ricavati dalle “curiosità grafiche e illustrative volgarizzate dalle riviste Minotaure e Verve”, 
d’Assia guardava alle “vedute italiane di Berman”; a “certi arazzi di Lurcat”; ai lavori di 
Fabrizio Clerici. Gli epigoni italiani del surrealismo avevano fatto del movimento un 
“surrealismo per signore”, i cui “esponenti… appartengono… alla società aristocratica e 
alla ricca borghesia”: se i pochi amatori vi leggevano “riferimenti all’Arcimboldi”, ai 
“pittori di paesaggi fantastici come Monsù Desiderio”, tutti gli altri, e Mezio tra questi, non 
rilevavano che “abilità manuale… grande noia e una grande povertà di stile”.             
  
8. A. CEDERNA, Cerotti per un massacro (“I gangsters dell’Appia”), ibid., pp. 11-
12. Cederna prosegue la sequenza di testi sul massacro dell’Appia Antica (per i precedenti 
scritti della serie, 1953, nn. 46, 58, 60). Cederna analizza un decreto del 14 dicembre 1953 
il cui testo, ancorché avesse individuato nell’Appia una zona di “notevole interesse 
pubblico”, appariva insufficiente, “come un cerotto applicato sopra una gamba stritolata da 
un treno”. Il decreto, infatti, evitava di “proporre qualunque provvedimento atto a 
sospendere o a mutare lo stato delle cose”, e confermava “tutti i rovinosi piani predisposti”, 
finendo per “conferire legalità… all’illegalissima invasione edilizia di tutta la campagna 
romana a sud di Roma”. Nello specifico, Cederna discute cinque “varianti al piano 
regolatore del 1931”: variante per la zona a sud delle Mura Aureliane, tra queste e la 
ferrovia Roma-Pisa; variante per lo zona a oriente della Via Appia Antica, tra questa, la 
Via Appia Pignatelli e la Via di Cecilia Metella; variante per la zona tra la Via Appia 
Antica e l’Appia Pignatelli; variante per la zona a oriente della precedente, compresa tra la 
via dell’Almone, l’Appia Pignatelli e l’Appia Nuova; la variante “più tremenda”, 
riguardante il primo tratto dell’Appia Antica, tra la ferrovia Roma-Pisa e il Domine quo 
vadis?.         
 
9. A. MEZIO, Disegnatori di ieri e di oggi (“Gallerie”), VI, 5, 2 febbraio 1954, p. 11. 
Una esposizione di caricature, “aperta in una Galleria di via Sistina”, riuniva “due 
disegnatori della belle époque, Forain e Steinlen, e tre disegnatori viventi, Bartoli, 
Longanesi e l’anglo-polacco Topolski”. Mezio rileva “una certa continuità tra la caricatura 
di ieri e quella di alcuni umoristi del nostro tempo”. Tra i primi, cui Mezio non dedica più 
che qualche riga, Steinlen “era partito da Daumier, ma cedette rapidamente al suo 
sentimentalismo per la vita dei quartieri poveri”; Forain, invece, “non dimentica Toulouse-
Lautrec”. Più approfondita l’analisi dell’arte di Bartoli, vignettista de “Il Mondo”: analisi 
che investe il rapporto tra arte del bianco e nero e impegno civile. “La caricatura è per 
definizione un’arte engagée”, e “ha bisogno di una società per affermarsi”, scrive Mezio, 
che ricorda l’antifascismo di Bartoli. Alla tradizione di caricaturisti impegnati Mezio 
riconduce la matita di Galantara e Scalarini, che avevano rappresentato “i lati ridicoli del 
dannunzianesimo”. Critiche le considerazioni sui caricaturisti contemporanei che, al pari 
dei pittori, “sono diventati a loro volta troppo astratti ed ermetizzanti”, ed hanno perso “la 
curiosità per il mondo”: la necessità del contatto dell’arte con la società, il rifiuto 
dell’isolamento intellettualistico, del personalismo erano nodi dirimenti nelle pagine di 
cultura de “Il Mondo”. Per esempio, “non chiede più nulla all’osservazione della realtà” 
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Leo Longanesi: le sue caricature sono impregnate della “nostalgia del tempo perduto”, 
trasudano “frustrazione”. Mezio recupera le parole di Savinio, per il quale l’Ottocento di 
Longanesi è “una categoria extra-temporale”. Nelle opere di Longanesi, tuttavia, il segno è 
“corsivo e svolazzante”, tiepolesco. L’ambivalenza del giudizio su Longanesi sarebbe stata 
una costante ne “Il Mondo”: da un lato la incompatibilità politica, dall’altra l’innegabile 
magistero longanesiano per il giornalismo di Pannunzio, la componente strapaesana 
comune alla formazione di molti autori de “Il Mondo”, Mezio compreso (memorie degli 
anni tra le guerre, della influenza di Longanesi sugli ambienti romani si leggono ne “Il 
Mondo” nel contesto di molti degli scritti di Leonetta Cecchi Pieraccini; su Longanesi 
artista, 1963, n. 87).    
  
10. R. PANE, La laguna organica, ibid. Nell’ambito dei problemi di “tutela dei centri di 
storia e d’arte”, Pane si ferma su due questioni veneziane: la “creazione di una nuova isola 
tra Marghera e Venezia” e, soprattutto, la “casa progettata dall’architetto Wright per il 
Canal grande” (di Wright, ne “Il Mondo” aveva scritto Musatti, 1951, nn. 27, 39). Il 
progetto di Wright prevedeva la “costruzione di una casa dello studente presso Ca’ Foscari, 
in memoria di A. Masieri”. Pane ne prende le difese: “Wright è uno dei maggiori architetti 
viventi”, e “la casa da lui progettata ha la stessa dimensione di quella di cui dovrebbe 
prendere il posto”. In seguito, fa il punto sulle “obbiezioni… sollevate contro il progetto su 
alcuni giornali”: si affermava, per esempio, che “la sua realizzazione apporterebbe un 
elemento estraneo all’ambiente turbandone il carattere unitario”. Tuttavia, chiosa Pane, 
“una strada o una piazza” sono “organismi vivi”, e “non possono considerarsi alla stessa 
stregua degli oggetti che si custodiscono in un museo”, rispetto ai quali si lavora con 
“rigoroso rispetto” e “massima conservazione”: era proprio il Canal grande “a fornirci il 
più tipico esempio di tolleranza degli orrori perpetrati in omaggio al prevalente stile locale” 
(gli esempi di Pane vanno dalle “membrature gotiche dello smisurato palazzo Franchetti… 
all’edificio della Pescheria”). Insomma, Pane spinge perché “al coro delle voci del passato” 
si aggiunga “la voce del nostro tempo”. Sulla vicenda sarebbe intervenuto, su posizioni 
antitetiche, di conservatorismo oltranzista, anche Cederna (1953, n. 13). Anche l’articolo di 
Quaroni del 16 marzo (1954, n. 21) sarebbe stato centrato – secondo una prospettiva simile 
a quella di Cederna - sulla questione Wright.       
 
11. G. RAIMONDI, Fra pittore e letterato; I taccuini di Ojetti (“Dare & Avere”), VI, 
6, 9 febbraio 1954, pp. 9-10. La prima sezione della rubrica “Dare & Avere” è riservata 
all’amicizia e ai rapporti tra scrittori e pittori. Studioso di cultura francese tra Otto e 
Novecento, Raimondi indugia su alcune amicizie tra intellettuali: da Baudelaire e 
Delacroix, allo stesso Baudelaire e Manet; da Courbet e Proudhon a Zola e Cézanne, 
passando per Valéry e Degas. Conclude con un accenno ai sodalizi tra Mallarmé e Renoir e 
Apollinaire e Picasso. Per quel che concerne l’Italia, menzionati i contatti tra Pascoli e i 
macchiaioli, tra Soffici-Rosai e Palazzeschi-Papini. Ancora, Carrà che leggeva i “dialoghi 
platonici nella traduzione di Francesco Acri”; De Chirico che annusava i rondisti, rondisti 
che frequentavano Spadini. Morandi, infine, lui pure in territori di cultura rondista, leggeva 
Leopardi. La seconda sezione della rubrica è un ricordo di Ugo Ojetti, del quale erano da 
poco stati pubblicati i Taccuini inediti (Firenze, Sansoni, 1954). Il giudizio, tanto nei 
confronti di Ojetti teorico della nuova classicità quanto in relazione ai rapporti del critico 
con il regime mussoliniano, è poco lusinghiero: connotato da una “aridità di cuore” e da 
“passività dello spirito”, egli servì, con i suoi scritti, “a quietare la coscienza degli italiani, 
socialmente, culturalmente un poco avviliti e disorientati”.        
 
12. A. MEZIO, L'aviazione di Raffaello (“Gallerie”), ibid., p. 11. Mezio commenta un 
saggio “sul realismo di Picasso, inserito in un fascicolo speciale della rivista Ulisse 
sull’arte contemporanea” (per gli ultimi episodi della lunga sequenza di scritti su Picasso 
comparsi ne “Il Mondo”, 1953, n. 29; 1954, n. 3). Mezio ragiona sulla complessità dell’arte 
picassiana e sulle etichette di manierista e realista contemporaneamente affibbiate 
all’artista. Scioglie il problema distinguendo un Picasso che lavora su una “cultura di 
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riporto” (è il Picasso “stilista, cerebrale, libresco”, il “pittore di testa” sempre attaccato 
dagli autori de “Il Mondo”) e un Picasso che, sulla scorta della rivoluzione cézanniana 
(rivoluzione che Mezio paragona, per impatto, a quella michelangiolesca) esprime e dà 
sostanza ad una “cultura che è d’oggi, ed è la più vera, perché dotata di un forte potere 
d’invenzione”. Nella duplice natura della sua arte, inoltre, Picasso “assolve eroicamente il 
compito di simbolizzare le contraddizioni della barbarie moderna”, sospesa tra stilismi 
astratti e sopravvivenze di realismo costantemente a rischio di finire inghiottite dalla 
bulimia della politica culturale socialista. Mezio chiude con un aneddoto che dà conto di 
quanto fosse stringente il problema, e universale la portata del contributo portato dall’arte 
picassiana al dibattito storico-critico del secondo Novecento: qualcuno aveva proposto di 
attribuire al Picasso della fase ingresiana un dipinto apocrifo della Pinacoteca di Napoli, 
“una delle tante copie di un cartone michelangiolesco”. Alla stessa stregua, chiosa Mezio, 
anche la “Madonna del Rondani” risulterebbe una “delle punte massime a cui sia arrivato il 
picassismo di osservanza raffaellesca”: come Raffaello, le cui linee erano “pure, sicure”, 
Picasso aveva vissuto cercando di “sfuggire al demone del virtuosismo”.        
            
13. A. CEDERNA, L'operazione di Wright (“La laguna organica”), ibid., pp. 11-12. 
Cederna interviene nel dibattito su Wright impostato da Roberto Pane la settimana 
precedente (1954, n. 10; sul tema avrebbe controreplicato Pane, 1954, nn. 18, 29, e avrebbe 
scritto Quaroni, 1954, n. 21). Lo scritto di Cederna offre la misura del conservatorismo 
architettonico su cui si sarebbe assestata la rivista, nonostante gli interventi – nel tempo 
sempre meno frequenti – di uomini come Riccardo Musatti. Ciò permette di comprendere 
anche la divergenza tra le tesi antimoderniste che Cederna avrebbe continuato ad esprimere 
sulle colonne de “Il Mondo” e le posizioni di Bruno Zevi, collaboratore dell’“Espresso” 
nella seconda metà degli anni Cinquanta (parallelamente, scritti come quelli di Venturi 
sull’“Espresso” in favore dell’arte americana, specie pubblicati attorno alla mostra italiana 
di Pollock del 1958, avrebbero finito per confliggere con la costante ostilità nei confronti 
dell’astrazione degli uomini de “Il Mondo”). Cederna sostiene che il progetto di Wright 
“distruggerebbe un complesso importante, unitario, armonico, organico davvero”, e 
difende il “tono nobile e civile, cui sapeva elevarsi anche l’ediliza anonima e corrente” 
contro il progetto, tutt’altro che “insignificante”, dell’architetto americano. Scrive infine 
che, “al contrario di quanto credono i wrightiani”, mettere in pratica il progetto significava 
“fare esattamente il gioco degli speculatori e degli sventratori d’Italia”: a Venezia, Roma e 
nel resto dello Stivale. A sostegno della sua tesi cita, acrobaticamente, il giudizio 
“estremamente benigno” che dell’“esperimento Wright” aveva dato Marcello Piacentini 
nelle sue Cosiderazioni sull’urbanistica del 1953. Le opinioni in materia di arte e 
architettura stavano spaccando il fronte terzaforzista: “Il Mondo”, nella sua linea 
prevalente, ricusa la soluzione organica, soluzione difesa tra le due guerre anche da Persico 
e Ragghianti, che gli autori del settimanale consideravano riferimenti teorici e critici 
centrali (per Persico, 1951, n. 6; 1965, n. 55; per Ragghianti, tra i vari scritti segnalabili, si 
veda ad esempio 1952, n. 59).          
 
14. A. MEZIO, Americani dell'Ottocento (“Gallerie”), VI, 7, 16 febbraio 1954, p. 11. 
Mezio scrive della mostra di pittura americana dell’Ottocento aperta a Roma; mostra che, 
nelle settimane successive, si sarebbe trasferita a Milano. Fa precedere all’analisi 
dell’esposizione l’interrogativo attorno al quale avrebbe fatto ruotare il suo testo: si chiede, 
cioè, se, aldifuori delle ricche collezioni sorte nei decenni centrali del Novecento, del 
fervore dei movimenti d’avanguardia e degli studi d’arte visiva delle grandi Università, 
l’America abbia “dato un’arte originale”. Mezio pare scettico: ricorda come “le variazioni 
del gusto” della vita artistica americana trovino i “caratteri indigeni” talvolta nei “pittori 
improvvisati” che, nell’Ottocento, avevano lavorato senza “alcuna tradizione culturale”; 
dall’altra nelle “cifre dell’astrattismo”; altre volte ancora nel “realismo a fondo sociale 
dell’American Scenery”. Mezio, in accordo con le tesi espresse nell’aprile del 1952 
nell’ambito di una mostra di artigianato americano (n. 27), prende posizione in favore 
dell’arte primitiva: i pittori della Hudson River School, per esempio, che dipingono una 
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“America non ancora brutalizzata dalla macchina” (libertà della cultura dalla 
tecnologizzazione propugnata anche da Ragghianti negli anni Quaranta); artisti come 
Edward Hicks, William Penn, Erastus Field. Mezio strizza l’occhio ai primitivi americani, 
come più volte aveva fatto con gli europei (per esempio 1952, n. 35). Deplora però come 
l’America non potesse vantare, accanto ai “candidi”, la “genialità creativa” dei grandi 
artisti europei dell’Ottocento; lamenta l’assenza in mostra di artisti nati dopo il 1850, 
oppure di figure come il “misterioso” Albert Pinkham Ryder, di Maurice Prendergast o 
John Marin.       
 
15. A. MEZIO, La campagna e la città (“Gallerie”), VI, 8, 23 febbraio 1954, p. 11. 
Mezio indugia su alcune delle mostre che, in quelle settimane, le gallerie romane 
dedicavano all’arte del Bianco e Nero (sul tema anche 1954, n. 9). Luigi Bartolini 
esponeva “nel negozio di Chiurazzi”. Nelle sue stampe, “i sogni del promeneur solitaire si 
direbbero castigati da una preoccupazione di resa e di espressione”, ed era possibile 
rilevare una “volontà tormentata”. Alla Galleria del Camino esponeva Johnny Friedlander: 
nelle sue opere c’era “un mondo cifrato”, dietro cui Mezio riconosceva il magistero di Paul 
Klee. Marcel Vertès esponeva alla Galleria dell’Obelisco, e mostrava d’essere “uno dei 
pochi disegnatori che trattano l’illustrazione giornalistica con eleganza e raffinatezza”, in 
continuità con i caricaturisti della belle époque. Interessante la riflessione di Mezio circa il 
rapporto tra i pittori Impressionisti ed il Bianco e Nero: nonostante Renoir, Degas, Seurat, 
Redon, Gauguin fossero stati “grandi incisori”, gli Impressionisti “hanno generalmente 
preferito la litografia e l’incisione in legno”. Sicché se il Novecento aveva riaperto la porta 
al “disegno puro”, il merito “discende ancora una volta da Picasso” (sulla virata del 
giudizio di Mezio nei confronti di Picasso dopo le feroci critiche degli anni precedenti, 
1953, n. 29; 1954, n. 12). 
         
16. A. CEDERNA, I decreti della mano sinistra (“I gangsters dell’Appia”), ibid., pp. 
11-12. Nuova puntata della polemica sollevata sulle colonne de “Il Mondo” in difesa della 
Via Appia Antica (per i testi precedenti, 1953, nn. 46, 58, 60; 1954, n. 8). Lo scritto consta 
della pubblicazione di un appello alla tutela dell’Appia, appello inviato al Presidente della 
Repubblica, al Presidente del Consiglio, ai Ministri della Pubblica Istruzione e dei Lavori 
Pubblici, al Direttore Generale delle Antichità e Belle Arti, ai Soprintendenti, agli assessori 
del Comune di Roma, ai Presidenti delle Accademie italiane e straniere in Roma. L’appello 
era stato firmato da “quindici personalità” della cultura e della politica italiana, perlopiù 
gravitanti attorno al gruppo Pannunzio e agli ambienti liberaldemocratici italiani (a 
testimonianza della compattezza – tra politica, impegno civile e cultura – del gruppo de “Il 
Mondo”): Pannunzio, Salvemini, Alvaro, Moravia, Bacchelli, Brancati, Cecchi, Silone, 
Zanotti Bianco, Elena Craveri Croce, Gaetano De Sanctis, La Malfa, Carlo Levi, Nina 
Ruffini, Manara Valgimigli. Ai firmatari, qualche settimana più tardi avrebbe risposto il 
Ministro della Pubblica Istruzione Gaetano Martino (1954, n. 24).      
 
17. A. MEZIO, Antiche stampe giapponesi, (“Gallerie”), VI, 9, 2 marzo 1954, p. 11. 
Una “piccola esposizione di stampe giapponesi” era stata allestita a Palazzo Brancacci 
dall’Istituto per il Medio ed Estremo Oriente (per una mostra d’arte orientale organizzata 
dal medesimo Istituto, 1950, n. 25). “Una quarantina di rarissimi esemplari del diciottesimo 
e diciannovesimo secolo, prestati dal Museo Nazionale di Tokyo”, fanno luce sul “periodo 
più intenso di quella fioritura di arte popolare conosciuta sotto il nome di Uchi-io-e o 
rappresentazione del mondo fuggevole”. Opere che, “fino all’arrivo dell’amatore 
europeo… erano scarsamente quotate sul mercato locale”, considerate “merce bassamente 
commerciale e di infima estrazione”, a causa della “volgarità dei soggetti” e del loro 
“realismo”. Tra le opere in mostra, Mezio indugia su quelle di Sharaku, Hiroshige, 
Utamaro, Shuncho, Kiyomitsu, Maronobu; afferma che non si trattava “di realismo nel 
senso europeo della parola”, realismo europeo rispetto al quale le opere in mostra 
“diventano dei modelli di idealizzazione e di gusto decorativo”. Pure, “ritrovare il sapore 
originale” della poesia delle stampe giapponesi in esposizione “è il solo modo di superare 
152 
 
la nausea per il Giappone di Madame Chrysanthème e della Butterfly”; era un viaggio in 
senso inverso rispetto “a quello che dalle giapponeserie letterarie ed estetizzanti dei 
Goncourt porta alla volgarità del liberty”. Insomma, se “purgata dal suo stucchevole 
esotismo”, era possibile apprezzare un’arte “incorporata alla cultura dell’Occidente”.      
   
18. R. PANE, Disaccordo architettonico, ibid., p. 12. Pane ritorna sulla questione Wright 
a Venezia e risponde alle accuse mosse da Cederna (1954, n. 13; per il primo testo della 
sequenza, 1954, n. 10). Afferma che “accomunare, come fa Cederna, il caso della via 
Appia con quello del Canal Grande non produce chiarezza, ma confusione”; distingue, 
inoltre, “il rigoroso rispetto” dovuto al “prezioso ambiente di paesaggio e di rovine” della 
via Appia dai “mutamenti, se pur riguardosi e prudenti”, necessariamente immaginabili per 
il Canal Grande, “la principale arteria” di Venezia. Denuncia la “cieca intransigenza” di 
Cederna che, affermando come “la bella architettura contemporanea non può andare 
d’accordo con la bella architettura passata”, sosteneva, per i centri antichi, un’impossibile 
conservazione “sotto una campana di vetro”. 
 
19. A. MEZIO, De Chirico in due tempi (“Gallerie”), VI, 10, 9 marzo 1954, p. 11. La 
mostra di De Chirico al Circolo romano della Stampa (catalogo a cura di Isabella Far) offre 
a Mezio il destro per un’analisi ad ampio spettro dell’opera dell’artista. L’originalità di De 
Chirico, chiosa Mezio, “è stata sempre di presentarsi nell’atteggiamento di un filosofo 
solitario che predica contro le correnti della moda”: da metafisico, “in opposizione a 
impressionisti, cubisti, futuristi”, si era rifatto “a una fumosa quanto incontrollata cultura 
accademizzante di origine tedesca, nella quale confluivano Schopenhauer e il ricordo delle 
repellenti gipsoteche neoclassiche”. Insomma, incarnava “l’ultima espressione di quel 
purismo di ottocentesca memoria” che ci ha dato la “pedanteria misticheggiante dei 
Nazareni”. I suoi autoritratti sono “freddi e senza cordialità”, opera di un artista che “dal 
1930… fa una ignobile pittura”, e che “non si distingue dai peggiori mestieranti di Via 
Margutta”. Tuttavia, “da questa pitturaccia bolsa, oleosa”, l’artista “riesce di tanto in tanto 
a tirar fuori qualche quadro non indegno dei suoi tempi migliori”. “Genio o pompiere”, De 
Chirico “resta fedele al suo talento di illusionista letterario”. Se non stupisce l’attacco 
sferrato a De Chirico “fumista e rimuginatore di mitologie romantiche” (dello stesso tono 
è, per esempio, uno scritto comparso ne “Il Mondo” nell’anno della fondazione, 1949, n. 
21), spiazzante è l’accostamento con il quale Mezio chiude l’articolo: De Chirico come 
Vlaminck. In entrambi, “la stessa requisitoria contro l’arte contemporanea”, “la stessa 
polemica moralistica contro l’anarchia dei tempi” e in favore dei “miti dell’ordine e della 
tradizione”. Paragone che si comprende, tuttavia, perché impostato in termini culturali e 
psicologici, non pittorici (riferimenti a De Chirico anche in 1954, n. 38).    
   
20. A. CEDERNA, Una strada disgraziata (“I vandali in casa”), ibid., pp. 11-12. 
Cederna fa il punto sul destino toccato in sorte a Via Margutta, “strada disgraziata” che 
“cominciò a tremare” a seguito del Piano Regolatore del 1931. Da allora, interventi in 
serie, successivi alla proposta (variante del Piano, 1950-‘51) di costruire un “tunnel tra la 
parte bassa di Via Veneto e la zona verde sotto a Villa Medici” (la variante era già stata 
criticata sulle colonne de “Il Mondo”, 1951, n. 82); proposta che, tra discussioni e 
ripensamenti, aveva tenuto con il fiato sospeso la città fino al 14 giugno 1953, quando “un 
decreto presidenziale annullava… il progettato sventramento”. Tuttavia, fervevano “da sei 
o sette anni… i più vari lavori di ampliamento e restauro, di manutenzione e riordino, cioè 
di demolizione e ricostruzione” di Via Margutta. Oltre a segnalare tali lavori, Cederna fa il 
nome degli “speculatori” che si presentavano “in veste di candidi apportatori di bellezza”: 
tra le altre menzionate, la società Arsa.    
 
21. L. QUARONI, Wright sull'Appia (“La laguna organica”), VI, 11, 16 marzo 1954, 
pp. 11-12. Ludovico Quaroni interviene sulla questione Wright a Venezia e, in contrasto 
con Pane, difende le tesi espresse da Cederna (per la sequenza degli scritti che avevano 
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dato vita alla polemica, 1954, nn. 10, 13, 18). Sostiene di essere tra i “wrightiani”, sebbene 
non trovi “necessario che Wright costruisca sul Canal Grande”. Temeva soprattutto lo 
“speculatore veneziano”, ovvero chi potesse marciare sulla dimostrazione che “il Canal 
Grande, così com’è, è una cosa che non regge più alle pressioni dei tempi”. Propone che a 
Wright fosse data “l’area più adatta per le sue qualità, un’area nella quale egli possa 
sentirsi libero di movimenti”; afferma addirittura che “varrebbe la pena… costruire per lui 
un’isoletta di cemento armato”. Mettere l’americano “a forza sul Canal Grande”, ricordava 
a Quaroni la forzatura del Monumento a Vittorio Emanuele in Piazza Venezia a Roma. 
“Non dobbiamo avere paura della città museo”, chiosa Quaroni, “purché sia una città, ossia 
abbia una sua vita viva”. Contrasta infine le tesi di Pane facendo riferimento alla 
definizione crociana di “letteratura”, letteratura che “ha dato una realtà artistica a quel tale 
ambiente che la stessa critica aveva fino ad oggi trascurato” (riferimenti a Croce che 
Quaroni, evidentemente, considerava ineludibili per uno scritto pubblicato su “Il Mondo”). 
Una nota non firmata in calce all’articolo di Quaroni sottolinea come “SeleArte” stesse 
conducendo una battaglia analoga a quella di Cederna in difesa della Via Appia.        
 
22. A. MEZIO, Supplemento a Picasso (“Gallerie”), VI, 12, 23 marzo 1954, p. 11. La 
Galleria dell’Obelisco esponeva “per pochi giorni… i nove dipinti di Picasso prestati dalla 
Russia per l’esposizione milanese a Palazzo Reale”. L’articolo di Mezio si inserisce nel 
filone della parziale riqualificazione dell’arte di Picasso dopo i sospetti palesati dagli autori 
de “Il Mondo” nei primi anni di vita del giornale (per le tappe decisive di tale 
riqualificazione, 1953, n. 29; 1954, n. 12). Le nove opere di Picasso in mostra, acquistate 
“prima del 1914 dal commerciante moscovita Shukin” e confiscate dopo la rivoluzione 
d’ottobre, provenivano dal Museo di Arte Occidentale di Mosca. Opere appartenenti al 
primo Picasso (1903-1909), il Picasso “blu, rosa, negroide e cubista”. Fasi che “Lionello 
Venturi chiama la preistoria e la storia di Picasso”. Vista “in una piccola Galleria la pittura 
di Picasso ritrova un po’ della sua potenza di urto e di sorpresa, fatalmente mortificata sotto 
le discussioni e le polemiche del pubblico”. Mezio ragiona su ciascuna delle opere e 
conclude come non fosse possibile ignorare il ruolo delle ricerche picassiane nel contesto 
dell’arte contemporanea: ricerche tradite dai futuristi che, “romantici come sempre, 
scambieranno l’austerità del cubismo col loro goliardico vitalismo e con gli entusiasmi per 
la civiltà delle macchine” (attacchi al futurismo frequenti sulle colonne de “Il Mondo”, si 
veda, per esempio, 1950, n. 40). Mezio marca tuttavia l’istrionismo e la faciloneria 
dell’arte picassiana, la concessione allo stile, affermando che nell’arte dello spagnolo 
centrale era il “concetto manuale di trovata e di improvvisazione”; limiti che lo rivelavano 
“meno poetico… di Braque”. Tra il 1907 e il 1910, chiude Mezio, “Picasso ha fatto il giro 
delle sue possibilità”, “il suo vocabolario sembra ormai fissato”: erano seguite solo 
“applicazioni nuove”.    
 
23. A. CEDERNA, Ravenna al macello (“I vandali in casa”), ibid., pp. 11-12. Nel 
contesto degli scritti riservati alla devastazione del patrimonio culturale e architettonico 
d’Italia, Cederna si occupa di Ravenna: “il Ministero della Difesa ha deciso di costruire un 
aeroporto per aeroplani a reazione accanto alla Basilica di San Apollinare in Classe”. In 
questa polemica e in una acrobatica alleanza con l’intellighenzia comunista, Cederna si 
appoggia ad alcuni articoli, di contenuto e posizioni analoghe, pubblicati sull’“Unità” a 
partire dal mese di ottobre del 1953. Menziona inoltre quanti, tra enti di cultura e studiosi, 
non avevano lesinato proteste e denunce dello scempio che si sarebbe compiuto a Ravenna; 
segnala, nel merito, tre interrogazioni alla Camera e una al Senato, quest’ultima mossa da 
Umberto Zanotti Bianco (su Zanotti Bianco, figura più volte menzionata ne “Il Mondo”, 
1952, n. 62). Cederna si ferma sulle ragioni che rendevano criminale la costruzione di un 
aerporto (che “avrebbe due piste lunghe 2445 metri”) a “1150 metri a occidente di S. 
Apollinare”; ragioni che individua nelle “condizioni topografiche”, nelle “condizioni del 





24. A. CEDERNA, L'Appia sotto tutela (“Una lettera del Ministro della P. I.”), VI, 13, 
30 marzo 1954, pp. 11-12. Il Ministro Gaeteno Martino risponde a Corrado Alvaro, 
“primo firmatario della protesta in difesa della Via Appia Antica, pubblicata sul Mondo del 
23 febbraio scorso” (1954, n. 16). La lettera è commentata da Cederna che, pure in 
contrasto con le giustificazioni rispetto all’operato del governo addotte da Martino, 
ammette che il Ministro, “in carica da pochi giorni, non è responsabile di quanto altri 
ministri dell’Istruzione hanno lasciato fare prima di lui”. All’interno della lettera, inoltre, 
Martino proponeva l’esproprio “di una zona che includa i principali monumenti, da 
destinare a parco pubblico, quale proseguimento della Passeggiata Archeologica”: progetto 
che lasciava perplesso Cederna, il quale segnalava quanto fosse “prematuro parlare di 
parco pubblico e di passeggiate archeologiche quando non traspare nessuna intenzione di 
reintegrare la Via Appia Antica nel suo stato archeologico”, quando ancora mancava un 
“piano paesistico” e si vedevano “settanta o cento case nuove tra i ruderi”. Serviva un 
piano complessivo, perché la Via Appia “non è fatta di principali monumenti, ma di tutti i 
suoi monumenti” e “di tutta la campagna ai suoi lati”. Encomiabili anche (gli autori del “Il 
Mondo” ragionano in chiave terzaforzista, tra cultura e politica) interventi come il “disegno 
di legge presentato i primi di marzo dall’onorevole Ugo La Malfa” (per il ddl di La Malfa, 
1954, n. 27).      
 
25. T. LANDOLFI, La dolcezza di Van Gogh, VI, 14, 6 aprile 1954, p. 9. Landolfi 
sengnala ai lettori de “Il Mondo” le Lettres de Vincent Van Gogh à son frère Théo (volume 
prefato da Marcel Arland, Paris, Gallimard, 1953). Landolfi separa i tratti dell’autore delle 
lettere da quelli del pittore, e dimostra che il Van Gogh scrittore di missive “ha tanta forza 
da vivere di vita propria”: l’arte, chiosa Landolfi, comincia “dove finisce la letteratura 
paludata”. In Van Gogh, infatti, era possibile cogliere “un istinto specificamente 
letterario… non inferiore e forse superiore al suo istinto pittorico”. Chiude con una 
osservazione polemica riguardo all’edizione: “fa certamente parte di un certo snobismo o 
di un certo sadismo francese il non aver corredato il testo di quelle notizie biografiche 
che… sarebbe opportuno tener sott’occhio durante la lettura”. 
 
26. A. MEZIO, Le baracche di Omiccioli (“Gallerie”), ibid., p. 11. Una “ventina di 
quadretti riuniti nella nuova Galleria romana della Tartaruga” raccontava la “storia 
faticosa, le incertezze, i tentativi” della parabola artistica di Giovanni Omiccioli. La “Roma 
suburbana” dipinta da Omiccioli (ma anche la pittura di Gentilini, Raphaël, Stradone) 
doveva tutto a Scipione, il cui arrivo a Roma fu “una scossa per i pittori del paesaggio 
romano”, da sempre sulla scia che “da Corot arrivava più o meno intatta fino a Spadini, a 
Bartoli e a Carlo Socrate” (sul paesaggio romano e Omiccioli, 1952, n. 37; 1954, n. 2). A 
differenza del suburbio di Tamburi, “addomesticato, pulito”, quello di Omiccioli era 
“triste, impoetico” e, all’interno di “baraccamenti di fortuna”, vi si addensava “una 
popolazione di poveri e di miserabili”. Non sembravano, tuttavia, esserci elementi politici 
nell’arte di Omiccioli: la sua polemica era “molto più seria” rispetto a quella dei pittori del 
comunismo romano; e “mirava col realismo e la scelta di soggetti così impoetici ad 
indicare una possibilità diversa ai tanti compagni insabbiatisi in esperimenti molto eleganti 
ma purtroppo sterili di post e neo-cubismo” (la dichiarazione è un’affermazione di gusto 
dirimente per gli autori de “Il Mondo”, ed individua uno spazio di realismo e poesia 
aldifuori degli stilismi e delle pastoie picassiane dentro le quali si erano a lungo mossi gli 
artisti del realismo socialista). Insomma, Omiccioli si affermava come “uno dei pochi 
pittori romani dell’ultima generazione in possesso di una personalità riconoscibile”; restava 
“un isolato… un po’ come Donghi, sebbene per ragioni completamente diverse”. Non certo 
“pittore di ampio respiro”, ma “molto sincero”, dentro cui si riconosceva “una vena 
popolaresca alla Utrillo”.  
 
27. A. CEDERNA, Legge contro legge (“I gangsters dell’Appia”), ibid., pp. 11-12. 
Nuovo intervento di Cederna sulla questione dell’Appia Antica (per i testi precedenti, 
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1953, nn. 46, 58, 60; 1954, n. 8, 16, 24). In un primo tempo verifica il successo di “quanto 
è stato scritto in difesa della Via Appia Antica”: “i lavori sono stati sospesi, le lottizzazioni 
abusive o tacitamente incoraggiate si sono fermate…”. Decisiva, in tal senso, la “seduta del 
Consiglio Comunale del 9 marzo scorso”, nel cui contesto era stato stabilito di “rivedere il 
Piano Particolareggiato numero 141”. Sul Piano (il “peggiore che mai sia stato inventato 
per la rovina della Via Appia Antica”), che “prevede la costruzione di una quarantina di 
edifici… in quella che fu la campagna romana tra le vie Appia e Ardeatina da una parte e la 
via C. Colombo dall’altra”, Cederna si sofferma lungamente. Cederna torna sul disegno di 
legge presentato da Ugo La Malfa il 2 marzo, disegno di legge segnalato sulle colonne de 
“Il Mondo” la settimana precedente (1954, n. 24). Il progetto di La Malfa, pubblicato nel 
suo testo integrale sulla “Voce Repubblicana” del 6 marzo, era considerato “l’unico 
strumento interamente efficace per la salvezza della Via Appia”.     
 
28. A. MEZIO, Il rimario del pittore (“Gallerie”), VI, 15, 13 aprile 1954, p. 11. La 
Galleria dell’Obelisco ospitava una esposizione di opere di Franco Gentilini, artista che, in 
una monografia di poco precedente (Venezia, Edizioni del Cavallino, 1952), Moravia 
aveva inserito tra i “non formalisiti”, tra coloro che “si sforzano di riportare la pittura sui 
classici binari della narrazione” (sulla monografia e sull’arte di Gentilini, 1953, n. 2). 
Mezio smonta il teorema moraviano, e legge Gentilini ancora immerso nelle “più sottili 
speculazioni sul linguaggio stesso dell’arte”, in uno stilismo comune “a tutte le epoche di 
sovrapproduzione intellettuale e di cultura inflazionata”. Qui, ancora una volta, è la chiave 
del primitivismo sostenuto dal gruppo de “Il Mondo”; primitivismo in contrapposizione ad 
un intellettualismo alla base tanto del formalismo astratto, quanto della ricetta picassiana 
con la quale erano stati cucinati i quadri dei pittori comunisti negli anni Quaranta. Le opere 
in mostra rivelavano un artista che, ben lungi dalla narrazione e nonostante riuscisse, in 
qualche occasione, a raggiungere effetti di “poesia”, era “incamminato verso una pittura 
sempre più scopertamente decorativa”; artista che, tra le fonti visive, contava Giotto, 
Braque, Picasso, Morandi, il Carrà “dei manichini metafisici” ed il messicano Tamajo, 
“l’artista che ha più impressionato la fantasia di Gentilini negli ultimi tempi, e che in un 
certo senso gli ha fornito uno spunto con le sue drammatiche deformazioni e la sua materia 
ricca di sonorità cromatiche”. Era, quella di Gentilini, un’arte “di combinazioni 
eccentriche”, “sofisticata ed elegante”, carica di “nostalgia per il candore dei primitivi”, 
“tutto l’opposto dell’ingenuità popolare”.  
 
29. R. PANE, Wright sull'Appia (“L'architettura e la storia”), ibid., p. 12. L’intervento di 
Pane chiude la polemica attorno al progetto wrightiano di “costruzione di una casa dello 
studente presso Ca’ Foscari” “in memoria di A. Masieri” (della polemica, originata proprio 
da un articolo di Roberto Pane comparso ne “Il Mondo” il 2 di febbraio, è qui di seguito 
riportata l’intera sequenza: 1954, nn. 10, 13, 18, 21). La polemica testimonia di una 
spaccatura, tra gli studiosi di architettura ed urbanistica afferenti al gruppo Pannunzio, tra il 
conservatorismo oltranzista di Cederna (qui supportato da Quaroni) e una ancorché cauta 
apertura alla modernità, sostenuta da Pane. A prevalere sarà negli anni successivi la linea-
Cederna, come testimoniato, per esempio, dai confronti – spesso accesi - con “L’Espresso” 
e Bruno Zevi nella seconda metà del decennio. Alla forbice progressivamente apertasi tra 
le firme delle pagine culturali dei due periodici politicamente vicini, si è già accennato 
(1954, n. 13).      
 
30. A. CEDERNA, Le mura del pianto (“I vandali in casa”), VI, 16, 20 aprile 1954, p. 
11. Cederna appunta le osservazioni suscitate da un “giro completo delle Mura di Roma, 
dal Mattatoio alla torre di Trastevere”: itinerario “di grande interesse per quanto riguarda la 
conservazione dei monumenti e del loro ambiente”. Cederna elenca tutti i punti nei quali la 
speculazione e la devastazione architettonica ed urbanistica avevano avuto la meglio sulle 
ragioni della tuela: dalla zona del Bastione San Gallo alle “tre palazzine” visibili dalla 
terrazza della Porta S. Sebastiano; dalla zona di via della Ferratella al paesaggio “oltre 
Porta S. Giovanni”. La “morte delle Mura”, chiosa Cederna, “è stata causata proprio dalla 
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fissazione di render vivi i monumenti, inserendoli nella città moderna”: operazione che ha 
trasformato i monumenti in “suppellettili da museo”, “un museo di frammentari, spettrali, 
preistorici scheletri”.      
   
31. M. GUERRINI, Il noto pittore (“Aria di Roma”), ibid., p. 16. Articolo di cronaca 
mondana che descrive il clima di attesa cresciuto a Roma attorno alla mostra di Duilio 
Francimei alla Galleria di via del Babuino. Tra i personaggi descritti da Guerrini, “il grande 
giornalista di sinistra” che, nei locali dell’esposizione, attendeva l’arrivo dell’artista: del 
giornalista non sono, tuttavia, fornite le generalità. Il testo, come molti di quelli inseriti 
nelle pagine di cronaca mondana de “Il Mondo” (perlopiù firmati da Giulia Massari), 
assume anche i toni della polemica politica: ai processi e ai problemi con la giustizia di 
Francimei, in più occasioni difeso dalla stampa di sinistra, Guerrini allude strappando 
alcuni commenti agli ospiti della Galleria.       
 
32. A. MEZIO, L'avanguardia dei poveri (“Gallerie”), VI, 17, 27 aprile 1954, p. 11. 
Mezio torna sulla questione Futurismo dopo l’approfondito esame della sala che la 
Biennale del 1950 aveva dedicato agli artisti del movimento (1950, n. 40), e poche 
settimane più tardi dell’ultimo affondo sugli esiti figurativi delle polemiche marinettiane 
(1954, n. 22). Tra gli elementi di novità del testo di Mezio, che riafferma come “il 
contributo del futurismo [alla modernità] si limitò alla parte negativa della sua polemica 
contro il passato”, è un accenno alla letteratura futurista, definita “di uno squallore 
incredibile”: “quello che si salva di questa letteratura sarà qualche nota polemica di 
Boccioni, gli articoli di Soffici… e qualche pagina dell’autodidatta Carrà su Giotto e Paolo 
Uccello”; pagina con la quale, tuttavia, “siamo già fuori della temperie marinettiana”. 
Mezio prosegue con un interessante confronto tra Futurismo e Cubismo (su cui anche 
1954, n. 36), e fa riferimento alla distinzione di Dorival tra cubismo analitico e “un 
cubismo di ispirazione naturalistica” che comprenderebbe artisti come Gleizes, Delaunay, 
Villon: per Mezio, “pittori spostatisi dall’area cubista in direzione di Marinetti”, cioè 
nient’altro che “la parte più deteriore dell’epoca cubista”. Se il Paradiso futurista “è una 
dichiarazione romantica che insiste sull’avvenire”, i cubisti sono “pittori che vogliono 
restare sul terreno della pittura, costituiscono un repertorio di soggetti che avrà soprattutto 
valore di norma morale”. Il ritratto cubista era insomma “operazione rigorosamente 
plastica”, mentre quello futurista “è una rievocazione nel senso più orrendo e tradizionale 
della parola, col pittoresco, la psicologia”. I futuristi, sempre concentrati sul “soggetto” 
(Mezio riporta un giudizio di Apollinare del 1912) erano rimasti fuori dal “rinnovamento 
morale sul quale si illudevano gli scrittori della Voce”; avevano rifiutato la lezione dei 
cubisti, che, di contro, “non chiedono di meglio che di essere operai e meccanici”, e si 
aggrappano al “concetto medievale di servizio”. Le vere rivoluzioni artistiche – e il 
Futurismo non lo era - “trovano la loro vitalità in questa riscoperta del passato”.       
 
33. G. COMISSO, Itinerario etrusco, ibid., pp. 11-12. Comisso ragiona sul patrimonio 
artistico e architettonico italiano: se per le antichità romane si era passati ad un “ossessivo 
disinteresse come testimonia la situazione della Via Appia”, per quelle etrusche ci si 
trovava “in una stasi infantile, che attua la sua irreparabile rovina”. Scavi e ricerche “nella 
massima parte occasionali” o “clandestini”; oggetti spesso ritrovati da contadini che 
finiscono “a incettatori che hanno il loro commercio molto bene organizzato”. Lo Stato che 
sperpera “gli aiuti americani”, “somme enormi, mai sognate di avere neanche nei tempi più 
floridi”. Comisso si augura che per la antica Etruria siano pensate soluzioni simili a quelle 
attuate “a Micene e a Creta”. Tra i pochi enti a salvarsi, “il museo di Tarquinia, assai bene 
riordinato e accresciuto, e quanto ha fatto l’Istituto per il Restauro per salvare i dipinti della 
tomba di Perugia”. Auspicabile sarebbe stato che i vari centri “etruschi” si fossero collegati 
tra loro “attraverso i vari Enti Provinciali per il Turismo o i Pro Loco, per compilare un 
Itinerario Etrusco” (sulla cultura etrusca, Comisso era già intervenuto sulle colonne de “Il 
Mondo”, 1951, n. 50).  
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34. R. MUSATTI, Demolizioni e sgomberi (“I vandali in casa”), ibid., p. 12. Musatti 
indugia sulla “speculazione privata” e pubblica nel centro di Roma: dalla devastazione 
della Roma liberty, schiacciata da “palazzine di sette piani”, ai progetti previsti per la 
Roma “barocca e romantica”. Musatti menziona alcuni dei nuovi scempi programmati, a 
titolo esemplificativo la demolizione dell’ex Palazzo delle monache di San Sebastianello e 
l’occupazione da parte della Rai dell’“ingigantito Hôtel de Russie”. In previsione, inoltre, 
erano altri “rinnovamenti” e “sgomberi”. Tutto mentre il Consiglio Superiore dei Lavori 
Pubblici aveva approvato, per una “spesa di appena sei miliardi di lire”, il “progetto di 
rifinitura dell’ex Palazzo Littorio”, “la più gigantesca bruttura concepita in età fascista”.    
 
35. A. RAPISARDA, Miseria e nobiltà (“Roma 1954”), VI, 18, 4 maggio 1954, p. 6. 
Rapisarda ragguaglia i lettori de “Il Mondo” riguardo alla trasformazione architettonica, 
economica e sociale di “via Babuino e le strade adiacenti”. Tra le vie ed i quartieri 
analizzati da Rapisarda c’è via Margutta, i cui studi artistici erano stati trasformati “in 
appartamenti di lusso molto adatti a incontri riservati”; mutamenti che avevano costretto gli 
artisti a trasferirsi “ai quattro angoli della città”. Se via del Babuino “è la strada meno 
colpita dalle trasformazioni edilizie e sociali”, “diminuito il numero degli studiosi e dei 
collezionisti colti” era però mutato il tessuto economico: “cambiato è invece il carattere del 
commercio”, con un “traffico di bottega… alimentato dai piccoli acquisti dei turisti 
stranieri che comprano il ricordo di Roma”.  
 
36. A. MEZIO, Cubismo romanzato (“Gallerie”), ibid., p. 13. L’esame dell’esposizione di 
Piero Sadun alla Galleria della Tartaruga offre l’occasione per un nuovo affondo sul ruolo 
storico esercitato dal cubismo nel quadro degli sviluppi di tutta l’arte del Novecento (sul 
ruolo del cubismo anche 1954, n. 32): sull’arte cubista ragionavano i neorealisti, “i pittori 
che resistono all’euforia dell’astrattismo”, ma anche quanti avevano scelto “l’arte non 
figurativa (Corpora o Singier)”. Tra gli italiani, se Afro si era spostato verso “un cubismo 
elegantemente decorativo”, alcuni restavano tenacemente picassiani (Birolli, Cassinari, 
Scordia); Gastone Breddo offriva invece “il lato sentimentale e leggermente romantico 
dell’avventura”. Le opere di Sadun esposte alla Tartaruga rivelavano come l’artista 
cercasse di “conciliare il meccanismo della scomposizione cubista con la pittura tonale, 
Picasso con Morandi”. Per fortuna, del “bizantinismo” e dell’assurdità di tale “programma 
iniziale”, Sadun “si dimentica strada facendo”; nelle sue “volumetrie luminose”, “si 
avverte una certa corposità” e “espansioni” e “dinamismo” di origine futurista. Attraverso 
tali effetti, l’artista offre “una intepretazione romantica se non proprio romanzata del 
cubismo”, dentro la quale è possibile smascherare “gli stessi effetti di amplificazione ottica 
e di irrealismo… di tanta pittura seicentesca”. Il problema di Sedun è quello di tutti i pittori 
della sua generazione: “insoddisfatti”, seduti al tavolo della pittura “quando la festa era 
finita” e non restavano che “le briciole del banchetto”, “fabbricano la loro poesia 
freddamente come un teorema”. L’arte di Sedun rientra insomma nella scomunica 
dell’intellettualismo, dello stilismo dell’arte contemporanea comminata da Mezio e dagli 
autori de “Il Mondo” fin dai primi anni di vita del settimanale (per esempi di denunce non 
dissimili, 1949, n. 23; 1950, n. 78; 1951, n. 22).     
      
37. A. CEDERNA, Dieci buoni consigli (“I gangsters dell’Appia”), ibid., pp. 13-14. 
Era appena stata nominata dal Ministro della Pubblica Istruzione “una commissione per lo 
studio di un piano paesistico che salvaguardi definitivamente l’integrità della via Appia 
antica”: della commissione facevano parte “tre dei firmatari della protesta” pubblicata su 
“Il Mondo” il 23 febbraio 1954 (testo n. 16; per gli altri testi sull’Appia, 1953, nn. 46, 58, 
60; 1954, n. 8, 16, 24, 27), vale a dire Levi, Ruffini e Zanotti Bianco. Cederna offre ai 
membri della commissione undici (contrariamente all’indicazione di dieci presente nel 
titolo) consigli per la preparazione del piano: i primi cinque ruotano attorno alla 
responsabilità che i commissari si sarebbero trovati ad affrontare (“ogni vittoria 
sull’Appia… avrà un valore esemplare sul piano nazionale”) ed ai maggiori pericoli relativi 
ad ingerenze; gli ultimi sei sono consigli tecnici e vanno dalla rimozione “dell’asfalto da 
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dopo Cecilia Metella in poi” (e degli “sconci nuovi muriccioli e pilastri” che circondano 
l’Appia) fino al “divieto agli attuali abitatori dell’Appia Antica di accedere alla proprie 
case dall’Appia Antica”.    
 
38. A. MEZIO, Applicazioni e varianti (“Gallerie”), VI, 19, 11 maggio 1954, p. 11. 
Due mostre erano aperte alla Galleria dell’Obelisco: la prima presentava “una serie di 
ricami in lana eseguiti da Maria Savinio su cartoni originali e quadri di Alberto Savinio e di 
De Chirico”; per quanto attiene alla seconda, “pannelli di Burri”. Se l’opera di Burri è 
esaminata per la prima volta da Mezio e dagli autori de “Il Mondo”, l’arte di De Chirico 
aveva suscitato interesse anche nelle settimane precedenti (1954, n. 19). Ad anticipare 
l’analisi delle due mostre, una ampia digressione a proposito della “riproduzione a colori 
dei quadri”, digressione che si conclude con un aneddoto relativo allo “scrittore e pittore 
Vercons”, il quale, quache anno prima, “aveva inventato un procedimento per la 
riproduzione”, che perfezionava “un noto procedimento per la stampigliatura delle stoffe”. 
Sulle due esposizioni all’Obelisco vale la pena di indugiare. In merito alla prima, Mezio 
sottolinea come Maria Savinio aggiungesse “il gusto del Fiorista ottocentesco a punto in 
croce o a punto gobelin” all’“ironia” con cui, nella propria opera, De Chirico e Savinio 
mescolavano “la Grecia e l’Italia rinascimentale”. Con Burri, invece, “andiamo verso le 
terre bruciate dell’arte bruta”; l’artista rinuncia alla “pittura emotiva”, “all’universo 
organizzato dei colori” alla Kandinsky, e afferma “il diritto di costruire col bidone dei 
rifiuti”, applicando “lacerazioni improvvise” che suggeriscono una “allusione diretta e 
brutale, lo sputo, la coaugulazione intestinale, l’essicazione equivoca”. Alla base dell’arte 
di Burri, “l’esercizio stimolante della macchia leonardesca di salnitro” trasferito “nel 
linguaggio dell’arte bruta” di Dubuffet. A chiudere, la pesante stroncatura dell’arte di 
Burri: nelle sue opere, “lo spirito anarcoide del Dadaismo” tocca “il record 
dell’autofrustrazione e del nichilismo prima di tornare spazzatura” (la presa di distanza di 
Mezio – ancora una volta, sulla scorta di un sospetto per la matrice Dada o surrealista - dal 
versante “materico” della ricerca artistica del dopoguerra, segue la potente stroncatura del 
“segno” di Capogrossi, 1950, n. 7).           
 
39. A. MEZIO, Marchigiani a Roma (“Gallerie”), VI, 20, 18 maggio 1954, p. 11. Si era 
aperta al Palazzo della Quadriennale “la mostra di artisti marchigiani”, catalogo prefato da 
Luigi Bartolini. “Nonostante la loro fama di provincia arretrata, ritardataria, isolata, un po’ 
rustica e piuttosto diffidente verso l’avventura intellettuale, le Marche riescono bene o 
male a tenersi a galla”: lo rivelavano bene le 15 sale e gli 87 artisti rappresentati. “Alcuni 
dei più vivaci artisti di oggi”, infatti, “sono marchigiani”: Bartolini, Tamburi, Monachesi, 
Fazzini, Bartoli, Capogrossi, Cagli. Fazzini esponeva, tra le altre cose, “alcune statuette 
bruciacchiate” e “una diecina di disegni tagliuzzati, arcaizzanti”; Cagli “un campionario 
delle sue curiosità enciclopediche”; Monachesi “esige due sale per poter sfogare il suo 
temperamento focoso”; Bartolini costituiva la “punta estrema del fauvismo”; Canali, o lo 
“pseudo Bartolini”, firmava “i sottoprodotti della bottega”. Tra le osservazioni di Mezio, 
una è decisiva, a cavallo tra arte e politica: “è curioso che le Marche clericali non abbiano 
mandato… che pochissima arte di devozione e le Marche comuniste nessun esempio di 
pittura sociale”. Tra le critiche, la segnalazione dell’assenza dei “pretini di Nino Caffè col 
loro bozzettismo provinciale alla Fucini” (per Caffè su “Il Mondo”, 1950, n. 46; 1954, n. 
42). Ancora, tra gli artisti più moderni, “i due pannelli di Capogrossi” “rialzano il tono 
della saletta con gli spaventapasseri in bandone traforato, le trappole dentate e le sculture 
semoventi alla Calder di Vannucci”. Il surrealismo “è rappresentato da Pagliacci e da 
alcune scenette di Fausta Beer e da Marinelli, con le sue ossificazioni”. Citati anche 
Bartolucci, Gavasci, Laura Bellini, gli incisori Bruscaglia, Nunzio Gulino, Battistoni, 
Sanchini, Ciarrocchi. Mezio chiude in un accesso di nostalgia per le “esposizioni 
regionali… oggi che gli artisti parlano suppergiù lo stesso linguaggio internazionale”, 
accusando ancora una volta un’arte omologata sulle due sponde dell’Oceano dal nuovo 




40. A. CEDERNA, Il rudero inventato (“I vandali in casa”), ibid., pp. 10-11. Cederna si 
occupa di ruderi che non sono il risultato della “Varietà della fortuna” o della “Invidia del 
Tempo”, ma “fabbricati artificialmente e in pochi mesi”. Offre un esempio emblematico, 
quello della Chiesa milanese di S. Giovanni in Conca, la cui decadenza “forma una storia 
triste, che si può dividere in un prologo e tre atti”: la sorte dell’edificio in seguito alla 
soppressione dell’ordine dei Carmelitani; i primi “sventramenti” eseguiti a Milano, databili 
al 1880, sventramenti che avevano compromesso “la parte anteriore” della chiesa; la 
“seconda ondata demolitrice”, di età fascista, con la costruzione di “una nuova grande 
arteria” per il traffico urbano fermata solo dallo scoppio della guerra; infine, gli ultimi 
lavori nell’area che comprende la chiesa, dalla costruzione di un “nuovo palazzaccio di 11-
12 piani” alla decisione definitiva sul futuro della chiesa o, quanto meno, su quello della 
cripta: tutto senza un “piano di distruzione ben definito”. Cederna chiude con un accenno a 
Piazza Missori, in cui “l’unica cosa ancora tollerabile” era il “monumento equestre del 
garibaldino Giuseppe Missori” di Riccardo Ripamonti.    
 
41. A. MEZIO, Mustacchi e dollari (“Gallerie”), VI, 21, 25 maggio 1954, p. 11. 
Salvador Dalì era a Roma per “la sua prima esposizione di pittura in Italia”, al Casino 
dell’Aurora (per le precedenti allusioni a Dalì e al surrealismo, tra recensioni a mostre e 
discussioni culturali generali, si veda per esempio 1949, nn. 18, 33; 1950, n. 15; 1953, n. 
21). Mezio ironizza pesantemente su Dalì ed i “baffi ad uncino” che avevano ispirato il 
volume Dalì’s moustache, “realizzato in collaborazione con il fotografo americano” 
Philippe Halsman (Paris, Flammarion, 1954); pesanti anche i giudizi su “Dalì franchista, 
reazionario e cattolico per necessità”, Dalì che risponde con il proprio surrealismo alla crisi 
dell’arte sacra, dimostrando che è possibile accordare “Piero della Francesca col 
Rinoceronte disintegrato”. Al Casino dell’Aurora anche “una trentina dei cento acquarelli 
ordinatigli dalla Libreria dello Stato per una monumentale edizione illustrata di Dante”; 
opere che, a causa della “fantasia estroversa e mimetica” dell’artista, risultavano “di una 
banalità disarmante”. La conclusione di Mezio è significativa: “da trent’anni Dalì si sforza 
di perpetuare con una rumorosa messinscena i riti, le pose e gli atteggiamenti di 
un’avanguardia che ha fatto il suo tempo”, infarcendo i quadri di “confessioni scatologiche 
fatte col sangue freddo dell’intellettuale spregiudicato che scava freudianamente dentro di 
sè”, e facendo “diventare simpatico perfino Marinetti che almeno pagava di persona” (sulla 
medesima esposizione, 1954, n. 67).             
 
42. A. MEZIO, La pittura vizio impunito (“Gallerie”), VI, 22, 1 giugno 1954, p. 11. 
Due le mostre recensite da Mezio: Linuccia Saba alla Galleria del Babuino, Bona De Pisis 
alla Galleria di Chiurazzi. Chiudono il testo un riferimento al successo americano di Nino 
Caffè e una disamina degli scultori alla mostra di artisti marchigiani recensita il 18 maggio 
(1954, n. 39). Linuccia, che “costretta per qualche tempo a letto, ha trovato nella pittura 
una distrazione contro la noia”, presentava “una ventina di quadretti lavorati con una 
pennellata leggera, in superficie”. La mostra era presentata da Giorgio Bassani, che 
scriveva dell’artista come dell’unico “pittore autenticamente primitivo che ci sia oggi in 
Italia”; affermazione audace, chiosa Mezio, per una pittrice di Trieste, “terreno di 
psicologia macerata e nervosa”. L’esposizione di Bona De Pisis era intitolata “Addio 
all’Italia”: pittrice italiana a Parigi, non poteva che “abbandonarsi dolcemente alla moda”, 
calamitata dalle “ossificazioni dei surrealisti”; tuttavia, “a differenza di Leonor Fini Bona 
non vuol farci paura”, fa solo, “surrealisticamente”, “un po’ di ironia sul mestiere” 
(sull’artista anche 1965, n. 53). Di Caffè, sul quale Mezio aveva ragionato solo due 
settimane prima, si scrive del successo americano: “i macellai di Chicago gli 
commissionano… un quadretto con due Carabinieri…”, e “i suoi pretini e le monache 
fanno la concorrenza” a Grand’Ma Moses (sul primitivismo americano, 1952, n. 27; 1954, 
n. 14). A New York, per le sue opere, i galleristi avevano chiesto la presentazione a 
Graham Green. Infine, gli scultori marchigiani: citati i “nudi idropici” di Castelli, le opere 
di Canestrari, Giuseppe Martini, Arcevia che “scopre i meccanismi oscillanti di Calder”: 
tutto nella stagione martiniana della “lingua morta”, quando “la scultura è triste 
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dappertutto”. Chiude una menzione a Andreoli di Fano, pittore di “temperamento lirico”.    
 
43. A. CEDERNA, Un mercato senza spine (“I vandali in casa”), VI, 23, 8 giugno 
1954, pp. 11-12. Cederna esordisce scrivendo di una “terracotta di stile etrusco arcaico, 
rappresentante Diana cacciatrice”, “acquistata dall’Art Museum di St. Louis nel Missouri”. 
Opera che per Cederna non è “né etrusca né arcaica, bensì è quella che si definisce una 
patacca”: insomma, “stupisce l’ingenuità degli esperti di quel museo”, oltreché dei 
giornalisti di “Art News” che avevano salutato l’acquisto con toni trionfalistici. 
Dall’episosio della Diana cacciatrice, Cederna scivola verso un problema generale: quello 
delle opere d’arte autentiche “appartenenti a collezioni italiane, illegalmente esportate”. A 
titolo esemplificativo, tavole di Andrea del Castagno, una tela di Piazzetta, una tavoletta di 
Benozzo Gozzoli, un’opera di Sandro Botticelli. Opere espatriate “clandestinamente”, a 
causa della negligenza e dello “scarso acume degli incaricati alla sorveglianza”. A 
segnalare lo scandalo era stata solo la stampa, in particolare la “Voce Repubblicana”.       
 
44. A. MEZIO, Bric a Braque (“Gallerie”), VI, 24, 15 giugno 1954, p. 11. “Insieme ad 
una piccola collezione di cubisti minori”, una Galleria romana esponeva “tre collages 
futuristi di Soffici dipinti nel 1914 e uno stupendo paesaggio fiorentino del Rosai futurista 
(1912)”: quattro opere che i curatori, rivelando “quanto sia difficile scalzare certi luoghi 
comuni”, stimavano “di ispirazione futurista”. Mezio indaga su quanto fosse stata 
sopravvalutata l’influenza della cultura futurista nella storia della letteratura e dell’arte, a 
partire dagli studi di Benjamin Crémieux e fino alle più lampanti forzature storico-critiche 
(citata, per esempio, la definizione di “poeta futurista” affibiata a Palazzeschi). L’articolo 
si informa di attacchi al futurismo che ritornano dopo le operazioni analoghe delle 
settimane precedenti (1954, nn. 22, 32): futurismo, movimento carico di “funzione 
rivoluzionaria” che, anche “per quel carattere di carnevalata”, “non arrivò mai a concretarsi 
in fattività di opere”; e futurismo, termine che “resterà da allora nell’uso come sinonimo di 
eccentricità”. Le opere di Soffici e Rosai mostravano lo iato tra i futuristi di Milano, “che 
giuravano nel dinamismo plastico e nelle parole in libertà dei manifesti marinettiani”, e 
quelli di Firenze, “che non credevano in quei manifesti e anzi li giudicavano delle idiozie”. 
“Il Soffici codino e fascistoide… non può farci dimenticare quello che egli fu all’epoca 
della Voce e di Lacerba”: i suoi collages, “nati nell’ambiente di Picasso, di Braque e di 
Apollinaire, ma con un accento popolare e fiorentino, sono tra i pochi brani di poesia 
figurativa degni di stare accanto alla poesia scritta di un Palazzeschi e di un Campana” (a 
testimonianza della contiguità tra la ricerca di Palazzeschi e le posizioni culturali degli 
uomini de “Il Mondo”, nel 1951 era uscito Bestie del Novecento, Firenze, Vallecchi, con 
incisioni di Mino Maccari).  
       
45. A. CEDERNA, Etruria clandestina, ibid., pp. 11-12. Questioni relative alla tutela dei 
reperti archeologici della vecchia Etruria erano state sollevate ne “Il Mondo” perlopiù da 
Giovanni Comisso (si veda, per esempio, 1951, n. 50). Tra archeologia e letteratura, 
Cederna riferisce di un itinerario attraverso “le più vaste e straordinarie necropoli etrusche 
che esistano”, “quelle sparse in un raggio di una cinquantina di chilometri in provincia di 
Viterbo”: S. Giuliano di Barbarano, Bieda, Norchia, S. Giovenale, Castel d’Asso. 
Menzionata anche la necropoli di Sovana, nel grossetano, “studiata dal Bianchi Bandinelli, 
una ventina di anni fa”. Cederna sottolinea come queste meraviglie fossero 
“semisconosciute alla schiera degli archeologi, e sconosciutissime ai profani”: “gli studi 
specialistici si contano sulle dita di una mano”. Denuncia la pratica dello “scavo 
clandestino”, che faceva sì che spesso “gli oggetti di molto valore passano la frontiera” 
illegalmente, nel disinteresse e nell’incuria delle autorità statali (sulla questione 
dell’espatrio illegale, 1954, n. 43).   
 
46. A. MEZIO, Allegorie dell'Arcimboldi (“Gallerie”), VI, 25, 22 giugno 1954, p. 11. 
La pubblicazione della monografia di Benno Geiger I dipinti ghiribizzosi di Giuseppe 
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Arcimboldi pittore illusionista del Cinquecento (Firenze, Vallecchi, 1954), assieme ad una 
esposizione che una Galleria parigina dedicava in quei giorni al pittore, offre a Mezio 
l’occasione per fare il punto sull’Arcimboldi, artista fondamentale nella definizione di una 
via italiana al Surrealismo (o Realismo magico; sempre, tuttavia, in opposizione a quello 
francese) più volte operata dal critico figurativo de “Il Mondo” (si veda, per esempio, il 
testo di Mezio in “Il Selvaggio” di Mino Maccari 1924-1943, catalogo della mostra, 
Roma, Sti, 1975). Mezio ricostruisce la fortuna critica dell’Arcimboldi, “celebrato come 
uno dei pennelli più originali del suo tempo” (tra gli altri, da Lomazzo e Comanini), la cui 
fama tuttavia per i tre secoli successivi “è rimasta sospesa come ad un uncino a qualche 
erudita citazione”. Mezio indaga sugli aspetti biografici e sulla formazione dell’artista che, 
“figlio stravagante e prodigo del ‘500… fu seppellito, come era naturale, dall’ondata 
classicistica che reagiva al Manierismo”. Nella sua opera, una ambiguità di fondo: 
“iniziatore per gli uni della pittura di natura morta, e quindi uno dei campioni del realismo 
moderno”, “per gli altri un frutto marcio della peggiore letteratura”. Nel rapporto tra l’arte 
di Arcimboldi e la contemporaneità, Mezio nega affinità “tra la fantasia dechirichiana” 
dell’artista, “così allegra e scoppiettante di vitalità”, e “le rappresentazioni mortuarie dei 
Dalì, dei Magritte e dei Tanguy con la loro carica di sottintesi sessuali, l’ostentazione 
tecnica e la perversità a freddo”. La “polpa pittorica” dell’Arcimboldi, carica della “caccia 
paradossale all’inedito” e ricca di soluzioni “poetiche”, si contrapponeva, insomma, alla 
“accademia”, alla freddezza tutta intellettuale dei surrealisti francesi.   
       
47. R. PANE, Il paesaggio migliorato (“I vandali in casa”), ibid., pp. 11-12. Pane si 
concentra sulla speculazione edilizia che, dal secondo dopoguerra, aveva invaso la “ultima 
e più preziosa oasi dell’ambiente artistico partenopeo”, la spiaggia di Mergellina. 
Speculazione che era intervenuta “scavando il tufo, tagliando gli alberi, piantando pilastri 
in cemento”, ma soprattutto attraverso la costruzione della clinica Mediterranea, che aveva 
offeso “le norme più elementari dell’edilizia ospedaliera” ed era situata “nel luogo più 
celebrato” di tutta la fascia costiera. Altre opere erano state compiute in quell’area, tra le 
quali il prolungamento di via Caracciolo e l’ideazione di una nuova scogliera. Accuse 
pesanti sono rivolte da Pane all’amministrazione comunale ed al “soprintendente ing. 
Rusconi” (tali accuse si ricollegano a quelle rivolte al soprintendente in 1953, n. 55; 
Rusconi risponde in 1954, n. 53).      
 
48. A. CEDERNA, Requiem per Milano (“I vandali in casa”), VI, 26, 29 giugno 1954, 
p. 11. Del maggio 1953 era il Piano Regolatore del comune di Milano. La visione della 
“grande pianta” della città mostrava un centro “atrocemente tagliato, mutilato, devastato”, 
nel cui contesto “insieme alla vecchia rete stradale”, “viene annientato il novanta per cento 
dell’architettura minore”, “di quell’architettura cioè che dà il tono e il colore a una città”. 
Non si contava alcuna via “che non sia stata affrettatamente, grossolanamente sconciata”. I 
grandi monumenti, scomparso il tessuto architettonico, risultavano isolati, non erano che 
“relitti di un immenso naufragio”. Due sono i casi sui quali Cederna si sofferma: il “nuovo 
Corso Vittorio Emanuele e l’ormai famosa trasversale Est-Ovest”. Infine, alcuni punti 
critici emersi dalla lettura del Piano sono portati all’attenzione dei lettori de “Il Mondo”: i 
traslochi di “edifici e monumenti”, “strappati alla loro sede e trasportati altrove” (la 
facciata di S. Giovanni in Conca, per esempio, per la quale si veda 1954, n. 40); il 
proliferare dei grattacieli; lo spregio dell’antico; la minaccia della creazione di un “parco 
archeologico”; la devastazione delle aree verdi.   
 
49. A. MEZIO, Come soffia il vento (“Gallerie”), VI, 27, 6 luglio 1954, p. 11. Cronaca 
dalla Biennale veneziana (sulla Biennale anche 1954, nn. 56, 91, 96). Esposizione nella 
quale “tutte le età vi sono rappresentate, e si passa quasi senza scosse dalla tradizione 
all’astrazione”, da Tosi, Carrà, De Pisis, Rosai e Semeghini a Birolli, Moreni, Corpora, 
Afro, Vedova, Cassinari e Turcato, “attraverso la pattuglietta neo-cubista degli Scordia e 
degli Scialoja”. Mezio riserva spazio consistente alla polemiche ed alle proteste, perlopiù 
collegate ai premi, “distribuiti con molta diplomazia tra astrattisti e figurativi”. Proteste dei 
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comunisti, per cominciare, “perché al realismo è stata riservata solo una sala e perché 
numerosi aderenti di questo gruppo sono costretti a presentarsi nella sezione del bianco e 
nero”; criterio non sciocco, chiosa Mezio: “i realisti sono… dei fortissimi disegnatori e dei 
pittori intenzionali”. Spazio è dato, inoltre, alle retrospettive, che avevano la funzione di 
riequilibrare l’orientamento verso “l’attualità” - “l’arte non-figurativa” - della mostra: 
Courbet, il Surrealismo, Amiet Cuno, Nonell, Munch. Tra i figurativi, se Monachesi, 
Francalancia, Savary, Vangelli erano assenti, figuravano quadri di Tomea, Tamburi, 
Cesetti con “alcuni dei quadri più belli nella sua carriera”. Alcune note per le opere di Mirò 
(“poeta alla Palazzeschi”), Dalì (che fa “tappezzeria”) e Klee (che “suona per tutti la fine 
del’incubo espressionista e la ripresa dell’avventura poetica”). La chiusa è polemica nei 
confronti della nuova accademia astratta, dell’universalismo del non-figurativo: “è inutile 
cercare [l’eccezione, polemicamente, è cercata nei padiglioni polacco, cecoslovacco, 
finlandese e rumeno] ai Giardini le inflessioni personali, le caratteristiche locali che 
facevano delle vecchie Biennali un viaggio a sorpresa attraverso tutte le varietà del 
mondo”. L’astrattismo, infatti, “assorbe tutto, il folklore e l’artigianato… e propone 
l’inventario di una realtà fatta di strutture, di fermenti elementari, di ovuli”. La “carta 
finale” sono “i fogli dell’architetto Fontana, bucherellati come un colabrodo”. “Le ovaie 
surrealiste e i glomeri giganti di Arp” “presentano il paradosso sconcertante di una 
speculazione difficile, ermetica, di élite, che diventa l’arte dei Ministeri e dei Musei” (per 
simili attacchi allo stilismo, allo snobismo, al cerebralismo delle avanguardie, si veda per 
esempio 1950, nn. 7, 78).      
  
50. V. OMODEO, Panorama sfrattato (“I vandali in casa”), ibid. Vittoria Omodeo 
denuncia l’impatto delle “costruzioni a catena” (catena di edifici costruiti “abusivamente”) 
sul paesaggio di Positano e Napoli. Esemplifica inoltre la sequenza di azione-reazione 
conseguente a costruzioni contro “precise norme”: ciascuno, nell’area interessata, avrebbe 
fatto seguire alle proteste i progetti di edifici altrettanto incuranti delle norme a tutela dei 
beni paesaggistici e del “panorama”. “E la Soprintendenza sta a guardare”.   
 
51. G. ARPINO, Visita a Lèonor (“Grigio e nero”), VI, 28, 13 luglio 1954, p. 7. Arpino 
riferisce di un incontro con Leonor Fini, nell’abitazione parigina dell’artista. Descrive 
accuratamente i particolari della visita, dalla “negra” che gli aveva aperto la porta agli 
odori (“come di violetta”) che si respiravano all’interno della casa, fino all’arrivo di “una 
donna di età indefinibile” che aveva interrotto la conversazione. Marginali, in uno scritto di 
taglio letterario, di sapore aneddotico, le questioni figurative o culturali: “il motivo 
dell’appuntamento s’era andato subito smarrendo”. Alle annotazioni di Arpino avrebbe 
replicato un mese più tardi e con tono polemico Leonor, aprendo una polemica sulle 
colonne del giornale (1954, nn. 69-70).       
  
52. A. CEDERNA, Tartufo urbanista (“I vandali in casa”), ibid., p. 11. Cederna torna 
sulla questione della tutela dell’Appia Antica (per gli scritti precedenti, 1953, nn. 46, 58, 
60; 1954, nn. 8, 16, 24, 27, 37). Fa il punto sul significato della battaglia condotta sulle 
colonne de “Il Mondo”, affermando che difendere l’Appia “dagli architetti famelici e in 
generale dai romanisti, equivale a portare il proprio contributo alla lotta contro il fascismo 
cronico, costituzionale e perenne”; equivale, insomma, a prendere posizione contro “il 
vecchio e balordo principio scenografico, che ha presieduto a tutti i più nefandi 
sventramenti, dall’Augusteo a Via della Conciliazione”. Negli ultimi mesi i romanisti, i 
“nostri Tartufi”, avevano fuso archeologia e moralismo e dichiarato guerra a quelli che 
fingevano di non vedere i veri “sconci” dell’Appia: “le coppie che fanno all’amore e le 
cartacce”. Cederna reputa tali posizioni per nulla evolute rispetto agli “articoli di 
Capitolium di vent’anni fa”, ai “libri di Antonio Muñoz”, alle “esercitazioni littorio-
archeologiche di Carlo Cecchelli”. Menziona infine gli sventramenti di Via dell’Impero e 
Via del Mare, e li ricollega allo sciocco pretesto di “inserire la Roma antica nella vita 




53. A. RUSCONI-R. PANE, Il paesaggio migliorato (“Lettere scarlatte”), ibid., p. 12. 
Antonino Rusconi, Soprintendente ai Musei della Campania, risponde agli attacchi mossi 
da Roberto Pane sulle colonne de “Il Mondo” (due i punti contrastati: la “deturpazione 
perpetrata ai danni della monumentale Chiesa di Santa Chiara”, e la “grave offesa 
apportata… alla bellezza panoramica di Mergellina” - 1953, n. 55; 1954, n. 47; le accuse 
mosse da Rusconi toccano anche l’onorevole Filippo Barattolo, per la cui risposta si veda 
1954, n, 66). Pane replica nella stessa pagina e rincara la dose: Rusconi è accusato di agire 
“per impulsi e non per riflessione”, e di “esercitare le sue funzioni in modo autoritario e 
illiberale” (su questioni analoghe anche 1954, n. 63).  
 
54. L'INVITATO, Il simbolo (“I giorni”), ibid., p. 16. All’interno della pagina riservata 
alle cronache mondane, L’Invitato indugia sulla domenica che i “marguttiani” (gli artisti 
“che abitano via Margutta, o l’hanno abitata, o vi hanno alcuni amici, o vi sono passati una 
volta in vita loro”) avevano trascorso nel “paesetto laziale di San Vito Romano”. Piazzati 
“nei punti strategici del paese”, avevano dipinto “una mucca, la chiesuola, un albero, un 
basso filare di viti”. Nel gruppo, anche pittori stranieri, di cui Giulia Massari non svela 
l’identità: “messicani, arabi, spagnoli, argentini, non un inglese, non un francese, non un 
americano”. Per il quadro più bello “c’era un grosso premio in palio”, oltre a “premi in 
natura”, tra i quali il più ambito era un “candido agnello dalle carni tenere”, assegnato in 
fine a Benedetto Tozzi. Tozzi, “nativo di Subiaco, paese gentilmente mistico”, non se l’era 
sentita di fare macellare l’animale. D’accordo con il sindaco Rebeschini, si era stabilito che 
l’agnello avrebbe pascolato “per i prati di villa Borghese” e sostituito, di fatto e 
paradossalmente, una lupa - “simbolo dell’impero” – “morta in questi giorni”.          
 
55. V. DE CAPRARIIS, Il bostoniano (“Grigio e nero”), VI, 29, 20 luglio 1954, p. 7. 
De Caprariis riferisce di una conversazione avuta a Parigi con Peter G., appartenente “ad 
una delle più antiche e tradizionali famiglie di Boston”. Peter G. si era trasferito in Europa 
nell’estate del 1950 ed era “diventato parigino e pittore, e vive da quattro anni a 
Montparnasse tra il suo atélier e Le Dôme”. Peter affermava l’impossibilità di esercitare il 
proprio talento in America, terra di “foreste d’asfalto popolate di selvatici animali”, 
oltreché paese scevro di “background culturale… antichità… senso della civiltà”. Alle 
accuse rivolte agli Stati Uniti (assimilabili alle tante espresse su “Il Mondo” sulla scorta 
dell’umanesimo e dell’europeismo culturale degli uomini del gruppo Pannunzio, si veda 
per esempio 1950, n. 51), si accompagnano nel testo attacchi di natura politica nei 
confronti del clima illiberale degli anni del maccartismo.    
     
56. A. MEZIO, Surrealismo e arte fantastica (“Gallerie”), ibid., p. 11. Mezio torna sulla 
Biennale e approfondisce la “retrospettiva veneziana del Surrealismo” (sulla esposizione 
veneziana, con qualche accenno alla retrospettiva, anche 1954, nn. 49). Dà l’abbrivo allo 
scritto citando un articolo di Paul Fierens, Conservatore dei Musei di Bruxelles, articolo 
comparso “nel fascicolo speciale della rivista Les Arts Plastiques sulla partecipazione 
belga” alla Biennale. Mezio prende le distanze dalla etichetta di “arte fantastica” che, 
secondo l’intenzione dei belgi, riconcilierebbe “il surrealismo con la storia della pittura”, e 
inaugurerebbe una tradizione dentro la quale finirebbero per muoversi Bosch e Magritte, 
Delvaux e Bruegel, e “tutto è contributo alla poesia dell’orrore”. Mezio avrebbe preferito 
“una mostra che avesse colto il surrealismo nel suo momento storico”, in ragione del fatto 
che il movimento si era proposto in soluzione di continuità e, contro alla storia della 
pittura, “cerca nel Museo lo scandalo, la provocazione e lo choc della profanazione”. 
Sottolinea come a Venezia “il surrealismo vero e proprio è rappresentato da imitatori di 
seconda e di terza mano” come Engonopoulos, Carzou, Goerg e Brauner, “mentre mancano 
De Chirico e Dalì”, i “padri” del movimento. Tra i pezzi mancanti a Venezia, anche 
“qualche paesaggio romano di Scipione”, artista che “subì l’attrazione dei poeti 
surrealisti”. Sicché Savinio “è l’unico, insieme ad Ernst, che salvi la situazione” (su 
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Savinio, che fu anche collaboratore de “Il Mondo”, più volte si era fermata l’attenzione 
degli autori del settimanale, a partire da 1949, n. 45). Mezio conclude alludendo a quanto, 
nel surrealismo, era di “extra-artistico”: “ammennicoli e… curiosità scandalistiche”; e 
segna la strada per nuovi studi sul movimento, studi che non sarebbero potuti passare che 
dai “caffè dadaisti di Zurigo”, senza tralasciare le code tedesche del movimento.      
     
57. G. MARMORI, Il sesso dei geni (“Aria di Parigi”), ibid. A Parigi, Marmori fa visita 
alla tomba di Oscar Wilde, opera di Jacob Epstein. Lo scultore cominciò a lavorare al 
monumento funebre nel 1910, “quando il cadavere del poeta venne esumato dal cimitero di 
Bagneux e trasferito al Père-Lachaise”.        
 
58. (n. f.), Due bugie; Proroga ai conflitti (“Taccuino”), VI, 30, 27 luglio 1954, p. 2. La 
pagina politica de “Il Mondo” rinnova la polemica con l’intellettualità comunista (per i 
precedenti momenti di scontro tra i liberaldemocratici del gruppo Pannunzio e i comunisti, 
1953, nn. 17, 22, 28, 59; su temi analoghi, 1954, n. 62). Sono riportate e biasimate le parole 
pronunciate a proposito di Benedetto Croce da Togliatti “a chiusura dei lavori del Comitato 
Centrale del Partito Comunista”. Parole trancianti riguardo al filosofo che, secondo 
Togliatti, si sarebbe accorto del fascismo solo “quando gli dettero fuoco alla casa; prima 
batteva le mani, quando si dava fuoco solo alle case degli operai”. In Proroga ai conflitti, 
una analisi della “ondata epurativa” che, nelle settimane precedenti, si era abbattuta sugli 
scrittori sovietici, in particolare su Ilja Ehrenburg, autore del Disgelo. “Il Mondo” 
interviene in chiave antitotalitaria e in difesa della libertà della cultura.      
 
59. P. VITA-FINZI, Elettroni rotativi (“Piccola storia del futurismo”), ibid., pp. 9-10. 
Vita-Finzi torna sul duro giudizio a proposito del significato culturale della stagione 
futurista espresso da Mezio alla metà di giugno di quello stesso anno (1954, n. 44), e fa il 
punto sulle “tante confusioni sorte sin dall’inizio” attorno al movimento ed alla figura del 
suo fondatore, Filippo Tommaso Marinetti. Quattro i punti centrali: Marinetti, assertore del 
“primato d’ogni cosa italiana”, era in realtà “un poeta francese”; la poesia futurista, che 
avrebbe dovuto “strangolare il chiaro di luna”, era nutrita di una “postuma efflorescenza 
del romanticismo”; “i più originali e notevoli fra gli scrittori e pittori chiamati 
comunemente futuristi” avevano mostrato di “non aver nulla a che fare col futurismo come 
l’intendeva Marinetti”; il futurismo, “di valore assai scarso” in arte, “ebbe invece grande 
peso… nella realtà politica italiana”, aprendo la strada al fascismo. L’ostilità nei confronti 
dell’antistoricismo futurista rappresentava una costante nell’ambito delle pagine culturali 
de “Il Mondo”, almeno a partire dalla potente stroncatura delle opere esposte alla 
retrospettiva della Biennale del 1950 (n. 40).    
 
60. A. MEZIO, Il Novecento in Germania (“Gallerie”), ibid., p. 11. Una serie di 
eposizioni inaugurate in quei mesi in Italia faceva dell’espressionismo “il tema della 
stagione”: a Venezia, “nelle sale delle Procuratie napoleoniche”, erano esposti stampe e 
quaranta dipinti di Munch; a Torino era presentata “la raccolta Wallraf-Richartz del Museo 
di Colonia”, che “completa le retrospettive dedicate al Ponte e al Cavaliere azzurro dalle 
Biennali del 1950 e ‘52”, e vi aggiunge le scuole del dopo guerra fino all’arrivo di Hitler”; 
a Milano, “nel nuovo padiglione costruito ai Giardini”, era proposto “un raffronto 
sinottico” tra i tedeschi e “il maestro dell’espressionismo francese, Rouault”. Mezio 
ragiona ad ampio spettro sul Novecento visivo tedesco: afferma che, aldilà delle 
responsabilità del nazismo, il fatto che l’arte tedesca sia stata a lungo “fuori circolazione”, 
laterale rispetto alle rotte principali della figurazione, sia riconducibile al primato esclusivo 
francese, all’imperio culturale parigino. Nell’espressionismo “c’è sempre una vena perduta 
di irrazionalità che allarma l’intellettuale francese abituato al ragionamento”. La mostra 
milanese lo dimostrava: se dietro a Rouault c’era Daumier e “una specie di certezza che 
rassicura come un capitale di riserva”, in Nolde, Kokoschka e Kirchner si leggeva “il segno 
radicale di una rinuncia”. La mostra torinese aveva le proprie punte in Munch, Van Gogh 
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ed Ensor, pericolosamente accostati a Liebermann e Corinth, che perpetuavano “l’equivoco 
di un espressionismo borghese che fa il paio con l’impressionismo empirico dei Gola e dei 
Ranzoni”. “Gli incontri più curiosi”, secondo Mezio, erano possibili nelle opere meno 
conosciute, nella “zona minore” dell’espressionismo: Paula Modersohn, che rimandava al 
purismo di Cavalli; Macke, che faceva ricordare Mafai; Schrimpf, paragonabile a Virgilio 
Guidi; Tilla Durieux, “precedente” della pittura depisisiana. E ancora Hofer, Beckmann, 
Dix e Grosz. Gli espressionisti, accusati di “bolscevismo intellettuale” da Hitler, erano stati 
messi al bando e le loro opere disperse tra collezioni private. Il panorama dell’arte tedesca 
del secondo dopoguerra non piaceva a Mezio: “la Germania che… rinasce astrattista e 
internazionale non ritroverà più l’accento eroico degli anni terribili” (sull’arte tedesca del 
secondo Novecento, 1949, n. 26; ad una polemica con cifre stilistiche internazionali e 
contro l’imperio culturale di centri come Parigi e, più tardi, New York, sono ispirati gli 
scritti 1950, nn. 15-16).            
 
61. A. CEDERNA, L'architetto neo-romanesco (“Le maschere di gesso”), ibid., pp. 11-
12. Nell’ambito della “storia del brutto e dell’indecente a Roma nel nostro tempo”, 
Cederna indugia su Piazza Euclidea, “dove da esattamente vent’anni sta faticosamente 
prendendo forma la più indegna chiesa del mondo”: il “Tempio Votivo Internazionale del 
Sacro Cuore di Maria”, “chiesa… falsa da cima a fondo”. Cederna entra nel merito del 
progetto e della pianta, che sono prova ulteriore di un piano complessivo che è “il regno 
dell’assurdo e dei calcoli sbagliati, tra mille inutili, mal ritagliati e irraggiungibili spazi”. 
L’architetto ideatore del Tempio era Armando Brasini, “genio del falso” e autore del 
volume L’urbe massima (Roma, Pagnani-Fusconi, 1916), nel quale l’architetto aveva 
concepito “la nuova Roma, tra Piazza del Popolo, Ponte Milvio e oltre” in “stile imperiale 
e seicentesco”. Progetto del quale era “pur nato un campione sufficiente, il Ponte 
Flaminio”. Di Brasini sono ricordati alcuni dei progetti (non tutti realizzati) tra Roma, 
Addis Abeba, Tokyo, Berlino, Mosca, Napoli, Taranto; suo anche il Palazzo della Milizia 
Forestale (“costruito in parte”) all’E42.      
 
62. (n. f.), Croce e Togliatti (“Taccuino”), VI, 31, 3 agosto 1954, p. 2. Rimonta la 
polemica attorno al “modo che Togliatti usa nel discorrere di Benedetto Croce” (per la 
prima puntata dello scontro, 1954, n. 58). Si fa menzione di uno scritto di Togliatti 
comparso in “Rinascita” nel giugno del 1944, scritto nel quale l’autore descrive un Croce 
impegnato in “un’aperta collaborazione [con i fascisti] contro il marxismo e il 
comunismo”; è riportata anche la risposta di Croce “nel corso di una seduta del consiglio 
dei ministri [del quale faceva parte anche Togliatti] che si tenne a Salerno il 21 giugno 
‘44”. A dieci anni di distanza e nonostante la morte di Croce, le insinuazioni di Togliatti 
erano ancora forti. 
  
63. R. PANE, Il paesaggio migliorato (“Lettere scarlatte”), ibid., p. 4. All’interno della 
pagina riservata alle lettere al Direttore, Pane torna sulla chiesa di S. Chiara a Napoli e 
replica al pittore Pino Casarini, “autore delle vetrate della chiesa”. Casarini aveva 
“diffidato” Pane “per avere… affermato che le vetrate stesse imitavano le antiche mediante 
la dipintura sul vetro senza impasto a fuoco”.  
  
64. A. MEZIO, La miniatura chiude (“Gallerie”), ibid., p. 11. Mezio recensisce la mostra 
della miniatura a Palazzo Venezia (sulla stessa esposizione, 1954, n. 72). Scansa le critiche 
indirizzate agli organizzatori (li si accusava, per esempio, di avere formato “una grande 
raccolta di cimeli bibliografici piuttosto che… una esposizione storica”) e afferma la 
validità dell’operazione. Tra i pezzi citati, “l’Evangelario purpureo della Cattedrale di 
Rossano”, “il Messale trecentesco dell’Archivio Capitolare di S. Pietro”, “la Bibbia di 
Borso d’Este”, “il Breviario Grimani”. Segnalati anche i testi che costituivano “la parte più 
esplosiva della mostra”: “il flabello liturgico della collezione Carrand”, “il famoso Dittico 
di Boezio”, “il foglio del registro d’onore della Confraternita napoletana di Santa Maria”, 
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“la serie dei rotuli beneventani”. La parte centrale dell’articolo è riservata da Mezio ad una 
polemica con Roberto Longhi che, “con il suo solito umore di Bastian contrario”, aveva 
affermato che gli organizzatori “avevano fatto male a spogliare le biblioteche di tutti questi 
numeri bibliografici per esportarli a Roma”: l’operazione, replica Mezio, era in tutto simile 
a quanto fatto in Francia negli stessi giorni per la “raccolta di libri miniati” allestita presso 
la Biblioteca Nazionale. L’unico difetto dell’esposizione di Palazzo Venezia, conclude il 
critico de “Il Mondo”, è “di essere stata promossa dalla Direzione delle Biblioteche”, il che 
aveva suscitato il disappunto di “professori di storia dell’arte che consideravano un loro 
diritto esclusivo di farla”. Disappunto mutatosi in invidia nei confronti degli studiosi 
incaricati della scrittura dei testi inseriti in catalogo: Paolo D’Ancona, Lionello Venturi, 
Mario Salmi (la curatela del catalogo era stata affidata a Giovanni Muzzioli).        
 
65. M. MONTALDI, Arte e common sense, (“Aria di Londra”), ibid. Le cronache da 
Londra di Montaldi si aprono con la notizia che, dopo il diniego arrivato anche dal Museo 
di Bristol, “nei musei inglesi non c’è posto per la scultura di Henry Moore, The Draped 
Torso”. Montaldi ricostruisce i contrasti tra la “piccola minoranza” modernista sostenitrice 
dell’arte di Moore, “artista celeberrimo che onora l’Inghilterra”, e la maggioranza 
misoneista di “consiglieri municipali” e conservatori museali. La polemica, tuttavia, di 
figurativo non aveva molto; la stessa disamina di Montaldi scivola presto nella direzione 
dell’antropologia: tanto tra i criteri dei fautori dell’acquisto del Torso, infatti, quanto tra 
quelli dei detrattori, centrale era il common sense, l’amore per la “normalità” tipico dei 
gentleman. Ne discende la propensione degli inglesi per “opinioni accettate” e 
“convenzioni stabilizzate”, ed una buona dose di sospetto nei confronti delle ricerche 
pittoriche e plastiche del secondo Novecento.    
 
66. F. BARATTOLO, Il paesaggio migliorato (“Lettere scarlatte”), VI, 32, 10 agosto 
1954, p. 6. L’Onorevole Barattolo si difende dalle accuse rivoltegli un mese prima, sulle 
stesse colonne, da Antonino Rusconi (1954, n. 53). Rusconi aveva sostenuto che la Società 
Posillipo Film, amministrata da Barattolo, aveva iniziato e proseguito, contro la “ordinanza 
di sospensione, la costruzione di un grande Albergo di Lusso” in una zona della Pineta 
d’Ischia. Alla lettera sarebbe seguita la controreplica di Rusconi (1954, n. 70).  
 
67. A. MEZIO, I gioielli indiscreti (“Gallerie”), ibid., p. 11. Mezio torna a scrivere di 
Dalì (sulla mostra alla Casina dell’Aurora anche 1954, n. 41) e, come era accaduto per il 
primo testo sull’artista, riserva metà dello scritto alle polemiche che, tra politica e cultura, 
lo spagnolo aveva trascinato con sè: dalle accuse, estese anche agli organizzatori 
dell’evento, di avere allestito una mostra-volano per l’ingresso, di poco precedente, della 
Spagna franchista nell’Unesco, fino alle polemiche innescate da De Chirico riguardo alla 
paternità nei confronti del “surrealismo internazionale”, passando per il livore degli 
spazialisti che, reagendo alla voracità di Dalì, rivendicavano a sé la “formula della pittura 
nucleare”. Mezio rinforza le critiche rivolte all’artista nell’articolo del 25 maggio: “Dalì 
non è mai stato un mostro di immaginazione, neppure all’epoca in cui passava per un 
grande visionario; è un visualizzatore freddo e meccanico come tutti i temperamenti 
applicati”. In seguito al suo ritorno alla chiesa ed ai soggetti sacri, non aveva fatto altro che 
sostituire “Bosh e Bruegel con Ribera, Murillo, o peggio ancora col nostro Barabino di 
ottocentesca memoria”. La posizione di Mezio non si discostava da quella della critica 
coeva: “i soli articoli favorevoli alla Mostra si sono visti nella stampa democristiana e in 
qualche rivista della Città del Vaticano”. Mostra, insomma, che vedeva la “liquidazione 
personale di un artista, che stinge sulla liquidazione generale di tutto il surrealismo, 
celebrata quest’anno alla Biennale” (sulla retrospettiva del surrealismo alla Biennale, 1954, 
n. 56; riguardo all’ostilità degli autori de “Il Mondo” nei confronti del surrealismo, 1949, 
nn. 18, 33; 1950, n. 15; 1953, n. 21).       
 
68. A. CEDERNA, Lo sventratore (“Maschere di gesso”), ibid., pp. 11-12. Cederna si 
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sofferma sulla notizia della bocciatura da parte del Consiglio Comunale della candidatura 
di Marcello Piacentini (“sventratore di Roma, Bergamo, Brescia, Torino”) “a membro del 
comitato tecnico del nuovo piano regolatore di Roma”. Cederna, giudicando mirabile la 
decisione dei consiglieri comunali, ricorda le opere e gli scritti salienti di Piacentini: dagli 
opuscoli La terrazza aperta sulle tre Rome e Sulla conservazione delle bellezze di Roma, 
scritti nella seconda decade del Novecento, fino agli interventi in età fascista, nel cui 
contesto il ruolo preminente era spettato al Piano del 1931, che nella redazione definitiva 
aveva comportato “l’espansione confusa di Roma in tutte le direzioni”. Analizza, in 
seguito, il caso E 42 e deplora il tentativo piacentiniano (succesivo al “tramonto della 
Civiltà Fascista”) di “adattare la sua anima nuova” alla “gracile democrazia attuale”. 
Conclude ricordando la di poco precedente presa di posizione di Piacentini, che, in un 
articolo sul “Globo” (8 agosto 1952) “perse le staffe” a seguito della decisione di impedire 
“lo sventramento di Via Vittoria, Via del Babuino” (su tali sventramenti anche Musatti, 
1954, n. 34).   
 
69. L. FINI, Chiarimento di Leonor Fini (“Lettere scarlatte”), VI, 33, 17 agosto 1954, 
p. 4. Leonor Fini scrive alla Direzione de “Il Mondo” per smentire alcune delle 
affermazioni contenute nell’articolo di Arpino (1954, n. 51) e, più in generale, per 
denunciare la scorrettezza del collaboratore del settimanale che, chiesto alla pittrice un 
incontro per “informazioni su questioni editoriali in Francia”, “in nessun momento… parlò 
di articoli e di interviste” (per la risposta di Arpino, 1954, n. 70). 
 
70. A. RUSCONI, Il paesaggio migliorato; G. ARPINO, Lettera alla Fini (“Lettere 
scarlatte”), VI, 34, 24 agosto 1954, p. 4. Continuano le polemiche tra Rusconi, 
Soprintendente ai Monumenti della Campania, e l’onorevole Barattolo (per lo scritto 
precedente, 1954, n. 66; per quello successivo, 1954, n. 90). La polemica era stata originata 
da alcune affermazioni di Rusconi contenute in un articolo comparso ne “Il Mondo” il 13 
luglio 1954. Arpino scrive a Pannunzio difendendosi dalle accuse di Leonor Fini (1954, n. 
69) e afferma, ben lungi da interessi o ambizioni di giornalista, di avere riportato solo 
quanto emerso da un “incontro che si poteva presumere utile per una migliore conoscenza 
di cose e persone”.      
  
71. G. RAIMONDI, Poesia idraulica (“Dare & Avere”), ibid., p. 9. In una pagina dal 
sapore letterario, Raimondi scrive di una sosta su una panchina “nel viale alberato dei 
giardini pubblici”, in occasione di una visita alla Biennale veneziana (sull’esposizione e 
sulle colonne de “Il Mondo” aveva scritto Mezio, 1954, nn. 49, 56). Lo sguardo di 
Raimondi era stato catturato da un “apparecchio, o apparato… e un padiglioncino, simile a 
conigliera”. Il compagno di viaggio di Raimondi suggerisce che si sarebbe potuto trattare 
di una “fontana astratta”, giacché si trovava tra “costruzioni metalliche…, aggeggi in 
bandone di lamiera… dichiaratamente esposti come scultura”. Osservazioni che, in linea 
con il pensiero del gruppo de “Il Mondo”, portano Raimondi a considerazioni critiche nei 
confronti dell’arte contemporanea, nel cui contesto “arte e poesia” sono ricercate “nei modi 
più disperanti, elusivi e contraddittori”.     
   
72. A. MEZIO, Cannibali in biblioteca (“Gallerie”), ibid., p. 11. Mezio conclude l’analisi 
della mostra della miniatura a Palazzo Venezia, analisi inaugurata sulle colonne de “Il 
Mondo” il 3 di agosto (1954, n. 64). Riserva la parte più consistente dell’articolo alle 
polemiche sollevate attorno all’evento da parte degli accademici esclusi dal progetto (sulle 
stesse polemiche indugia anche lo scritto – citato - del 3 di agosto); polemiche in 
particolare indirizzate al catalogo, la cui curatela era stata affidata a Giovanni Muzzioli. 
Mezio conclude con un giudizio lusinghiero sulla mostra: afferma che “per l’amatore 
moderno la miniatura medievale offre una specie di paradigma dell’arte contemporanea, 
con le sue sigle stimolanti, paradossali, intensamente liriche”; la Mostra di Palazzo 
Venezia, in questo senso, aveva messo “l’accento sul gusto anziché sull’erudizione”, 
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facendo “opera di cultura viva”. L’ultima suggestione tocca “il problema della miniatura” 
ed ha il sapore dell’esotismo: “il copista e il pittore… si condizionano reciprocamente, 
secondo un rapporto che è quello tra la scrittura e la poesia nell’arte dell’Oriente”.      
 
73. A. CEDERNA, Itinerario maccheronico (“Il giardino d'Europa”), VI, 35, 31 agosto 
1954, p. 11. Cederna verifica in prima persona la qualità dei servizi offerti dalle agenzie 
turistiche e le competenze dei “ciceroni” d’Italia. Due i campi di indagine, Roma e Milano. 
Nella capitale, il collaboratore de “Il Mondo” sale, in compagnia di altri quattro turisti, su 
un “torpedone” e assiste alle spiegazioni (“tutto un repertorio di frottole”) di un 
“giovanotto” che, “quasi fosse strappato dal letto”, “stenta ad orientarsi”. A Milano, 
invece, Cederna si imbatte in una guida che, spinta “dalla boria dell’operosità e 
dell’opulenza, propria ai suoi cittadini”, “presenterà il brutto e il pacchiano come frutti 
superbi del benessere e del progresso”. Ciò che stupisce Cederna è che accanto “alla 
cialtroneria di organizzatori e guide”, fosse riscontrabile anche “la tabula rasa di quegli 
estivi turisti”. Di argomento analogo, lo scritto di Laurenzi del 14 settembre (1954, n. 76).    
 
74. (n. f.), Cultura all'opposizione (“Taccuino”), VI, 37, 14 settembre 1954, p. 2. Gli 
autori della pagina politica de “Il Mondo” si concentrano sul “Convegno per la libertà della 
cultura” che il Partito Socialista Italiano aveva organizzato in quei giorni a Bologna. Tra i 
tanti punti all’ordine del giorno anche la letteratura, il cinema, il teatro e le arti figurative in 
Italia. La presa di posizione degli autori de “Il Mondo” è ancora una volta in difesa della 
libertà delle arti dai vincoli ideologici, e lo scritto trae lo spunto da “alcune… insistenti 
osservazioni a proposito dei rapporti tra politica e cultura”. Sul Convegno bolognese anche 
1954, n. 77.   
 
75. A. CEDERNA, Il cuore della città (“L'urbanista pedagogo”), ibid., pp. 11-12. 
Nell’ambito della recensione a Il Cuore della città: per una vita più umana delle comunità 
(Milano, Hoepli, 1954 - il volume raccoglie i discorsi tenuti a Hoddesdon da architetti ed 
urbanisti in occasione “dell’ottavo congresso dell’architettura moderna -”), volume curato 
da Rogers, Sert e Tyrwhitt, Cederna riflette in un primo tempo su come il “gusto di tutta 
una società” possa essere letto attraverso le soluzioni adottate in merito “al problema 
urbanistico-monumentale”: “la mentalità fascista si giudica appunto da Via dell’Impero e 
dall’E 42”, la prima Italia repubblicana “dai villini sorti sulla Via Appia Antica”. Cederna 
ragiona diffusamente sul concetto di “cuore delle città”, concetto attorno al quale è 
articolato il volume, e accusa gli architetti di volere risolvere i problemi urbanistici 
accompagnando “una speciale affettazione di ingenuità” alla “tentazione per il generico”; 
ancora riguardo agli architetti, nota inoltre come essi amino “presentarsi come pedagoghi, 
riformatori o moralisti”. Per Cederna, “questo Cuore tutto teorico per città ancora da 
nascere” non è che una “vaga immaginazione di sognatori”; utopia che si scontrava con il 
quotidiano e consueto “trionfo della violenza e della stupidità sulla ragione”. Troppe 
“chiacchiere”, insomma, nella prima parte del volume: “chiacchiere” che soffocano i “vari 
progetti di Cuori da creare o da spostare in determinate città”. Chiacchiere frutto della 
“presunzione di dar troppo peso alle proprie parole, di assorbire tutto lo scibile umano nella 
base teorica delle loro azioni”. Una “fiera della vanità” scollegata dai problemi concreti, 
dall’urgenza di interventi in tutela dell’esistente. Questa l’accusa rivolta da Cederna ad 
architetti ed urbanisti che rispetto agli sventramenti, agli interventi violenti dei consigli 
comunali reagivano con un “pavido silenzio” e con “programmi generici”.      
  
76. C. LAURENZI, Il Tirolo nel sacco (“Usi e costumi”), ibid., p. 16. A poche settimane 
dallo scritto dedicato da Cederna ai “ciceroni” italiani (1954, n. 73), Laurenzi si occupa di 
problemi connessi col turismo ed in particolare di una questione non solo italiana, quella 
relativa “ai luoghi d’arte cui non si accede se non in gruppo”. L’esempio offerto da 
Laurenzi è quello della Hofkirche di Innsbruck, “dov’è la cappella funebre dell’Imperatore 
Massimiliano d’Asburgo”. La chiusura è riservata a questioni politiche, a “ciceroni” che 
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pur “parlando in italiano… omettono di dire che il polveroso drappo nero, col quale la 
statua [“monumento marmoreo di Andreas Hofer”] è bardata, sta lì, come segno di lutto, 
fin dall’altro dopoguerra quando il Tirolo del Sud fu rapito dagli Austriaci”.       
 
77. (n. f.), Farfalle (“Taccuino”), VI, 38, 21 settembre 1954, p. 2. Ancora sul Convegno 
di Bologna organizzato dal Psi (per il primo scritto in merito, 1954, n. 74). Gli autori della 
pagina politica de “Il Mondo” mettono in guardia quanti, provenienti dall’area del 
“laicismo democratico”, avevano ingenuamente dato la propria adesione al convegno. Gli 
uomini del gruppo Pannunzio riaffermano l’indipendenza e la libertà dell’arte e 
aggiungono, a tal proposito, che a Bologna non si era svolto “un convegno culturale, ma… 
di partito”. Sul convegno sarebbe intervenuto una settimana più tardi e in chiave 
antitotalitarista anche Giorgio Spini (I comunisti in cattedra, VI, 39, 28 settembre 1954, p. 
3).   
    
78. A. MEZIO, Un pittore municipale (“Gallerie”), ibid., p. 11. Medaglione riservato a 
Ilio Vannucci, “pittore per passatempo” di Sassoferrato scomparso l’inverno precedente; 
pittore cui in quelle settimane era stata dedicata, proprio a Sassoferrato e in occasione del 
quarto premio Salvi, una “mostra postuma… a Palazzo Merolli”. Soggetto della pittura di 
Vannucci, la “campagna sassoferratese”, che l’artista dipingeva senza “quel senso di 
imbambolata tristezza e di mestizia che è il pepe della pittura domenicale”. Mezio 
confronta l’arte del sassoferratese con quella dei primitivi Garbari e Rovesti; segnala come 
Vannucci non ripiegasse, come Metelli, “verso le cifre dell’artigianato”, né in direzione di 
“un primitivismo coltivato letterariamente”. “Il suo ideale era la cartolina illustrata”, in cui 
sapeva tuttavia inserire “una freschezza di impressioni, una limpidità e un candore che 
nelle sue cose migliori erano già della vera e buona pittura”. Mezio conclude con alcune 
note biografiche relative a Vannucci: “socialista e mangiapreti”, uomo “della vecchia 
guardia giacobina… nel 1914, all’epoca della Settimana Rossa, aveva proclamato a 
Sassoferrato la Repubblica”; era tuttavia “ferocemente attaccato al campanile come tutti i 
vecchi sovversivi”, e “aveva votato in pittura un culto particolare alle Chiese, Conventi, 
Monasteri… del territorio sassoferratese”. L’articolo testimonia dell’interesse costante per 
la pittura popolare, per il rapporto con l’Italia rurale e, in senso lato, per le relazioni tra arte 
e società, in direzione di un realismo sganciato dal socialismo e di un antiaccademismo che 
aveva in uggia le cifre internazionali dell’arte astratta (per altri testi sui “pittori della 
domenica” si veda per esempio 1950, nn. 13, 30, 63; 1952, nn. 24, 35).        
    
79. R. PANE, Ignoranti incurabili (“Napoli urbanistica”), ibid. Pane entra nel merito 
degli interventi della giunta Lauro in materia di urbanistica. Sono presi in considerazione, 
in particolare, i lavori di riqualificazione del “vecchio ospedale degli Incurabili”, nel cui 
edificio, dopo gli “opportuni adattamenti”, si intendeva ospitare “un gruppo di scuole 
medie”. Allo stesso tempo erano previste la “demolizione di alcune scuole medie del 
centro” e la creazione di “una nuova strada di comunicazione tra via S. Maria di 
Costantinopoli e piazza del Gesù”. La spesa complessiva (“a carico dello Stato, in base alla 
Legge Speciale per Napoli”) si aggirava “intorno ai sei o settecento milioni”; previsti anche 
danni ingenti ai beni culturali: Pane si sofferma sulla distruzione della sagrestia della 
Chiesa del Gesù. L’operazione, voluta dalla nuova “consorteria” facente capo a Lauro, 
aveva trovato il plauso dei giornali “Roma” e “Tempo”. Pane conclude augurandosi “un 
intervento del ministro della Pubblica Istruzione”, tanto in ordine “alla minaccia che 
incombe al patrimonio di arte e di storia”, quanto in relazione ai pericoli che correvano le 
“già disagiate scuole napoletane”.      
     
80. N. CHIAROMONTE, L'architettura scenica (“Teatro”), ibid., p. 15. All’interno 
della rubrica riservata al teatro, Chiaromonte recensisce il volume di Licisco Magagnato 
Teatri italiani del Cinquecento (Venezia, Neri Pozza, 1954). L’indagine dell’opera dei più 
grandi ideatori “dello spazio teatrale moderno” è preceduta da un omaggio a Brunelleschi, 
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la cui “maccchina escogitata… per uno spettacolo dato nel 1435 nella Chiesa di San Felice 
a Firenze” costituiva il primo esperimento di architettura scenica. Sono menzionati Peruzzi, 
Serlio, Scamozzi, Aleotti e Palladio, che “occupa un posto a parte”.    
 
81. M. MARANGONI-L. DAL MASO-A. CEDERNA, “Lettere scarlatte”, VI, 39, 28 
settembre 1954, p. 6. Matteo Marangoni scrive al Direttore de “Il Mondo” per esprimere 
solidarietà nei confronti delle battaglie di Antonio Cederna in difesa della Via Appia 
Antica (per gli scritti di Cederna, 1953, nn. 46, 58, 60; 1954, nn. 8, 16, 24, 27, 37, 52). Una 
lettera di Marangoni dal contenuto analogo aveva trovato posto anche sulle colonne di 
“SeleArte” (sul numero 11). Leonardo Dal Maso, Soprintendente Nazionale del Sindacato 
delle Guide Autorizzate, scrive invece per difendere i “ciceroni” italiani dalle accuse 
rivolte quattro settimane prima dallo stesso Cederna (1954, n. 73). Cederna replica a Del 
Maso e conferma, fornendo ulteriori dettagli, la veridicità delle affermazioni offerte 
all’interno di Itinerario maccheronico. 
       
82. A. MEZIO, Lorenzaccio (“Gallerie”), ibid., p. 11. Recensione della mostra di Lorenzo 
Viani al Palazzo Pretorio di Prato (su Viani, Mezio sarebbe tornato in 1956, n. 26). 
L’esposizione, curata dall’Associazione turistica locale, metteva la lente sullo spirito 
bizzarro di Viani e sulla sua “retorica opposta ma in un certo senso parallela a quella 
dannunziana”: vale a dire, una “retorica degli umili, dei diseredati”, che costituiva “l’altro 
lato della medaglia con le mitologie liberty dei vari Galileo Chini, Aristide Sartorio e 
Adolfo De Carolis”. Gli “atteggiamenti anarcoidi” di Viani non avevano mai fatto il paio 
con una modernità di gusto e di cultura: a Parigi “verso il 1908”, l’artista “non ha il 
minimo sentore di quello che bolle in pentola”, e viene attirato solo da “qualche 
disegnatore di second’ordine sul tipo di Willette, di Forain o di Steinlein”. Suggestionato 
solo in parte dalle “esasperazioni grafiche dell’ipertiroideo Klimt” e “dagli arcaismi di 
Duilio Cambellotti”, le fonti visive decisive per l’arte di Viani - “autentico popolano” - 
andavano ricercate in “tutta quella schiera di decoratori, i quali lavoravano nella scia dei 
pittori della campagna romana, traducendo con l’aiuto della xilografia il folclore in motivi 
di linearismo pseudo-vascolare”. Viani era rimasto sempre fuori della “modernità”, “legato 
a quel mondo di squinternati, di lunatici, di ubbriachi, di filosofi da taverna”; confinato 
“alla parte del genialoide con cui i borghesi identificavano il tipo dell’artista istintivo, 
bislacco, romantico e capelluto”. Autori del catalogo della mostra, segnala Mezio, 
Ragghianti e Alfredo Righi. Il primo, spesso menzionato in relazione alla pagina d’arte de 
“Il Mondo”, nel secondo dopoguerra e in piena tangenza con gli autori della rivista di 
Pannunzio era attento alla rivalutazione dell’arte e della cultura vernacola italiana da Rosai 
a Maccari (si segnala, a titolo esemplificativo delle posizioni elaborate da Ragghianti negli 
stessi anni, la pubblicazione del “Selvaggio” di Mino Maccari, Venezia, Neri Pozza, 1955; 
circa la centralità della critica di Ragghianti per il gusto degli uomini de “Il Mondo” si 
veda, per esempio, 1952, nn. 32, 43; 1953, n. 17).        
   
83. A. CEDERNA, La chiesa e il giardino (“I vandali in casa”), ibid., pp. 11-12. 
Cederna si concentra sulla Rotonda di Porta Vittoria a Milano. Monumento “singolare e 
poco conosciuto”, “che racchiude, al centro, una chiesa a croce greca”, aveva avuto una 
storia particolare: “fino al 1782, quando vennero vietati i seppellimenti entro le mura, la 
Rotonda servì come cimitero per i morti dell’Ospedale Maggiore”. Cederna ricostruisce la 
storia della Rotonda, fino alle novità più recenti: “nel 1954 il sindaco di Milano, il 
Soprintendente ai monumenti e i cronisti del Corriere della Sera, hanno deciso di far 
piazza pulita nella Rotonda, demolendo la chiesa” per creare “un raccolto e spazioso 
giardino”. Cederna conclude fornendo alcune pezze d’appoggio per uno studio sulla 
Rotonda e, in particolare, della Chiesa, spunti bibliografici utili per inquadrare il valore, il 
pregio architettonico e storico del monumento (Cederna era già intervenuto, in precedenza, 
su argomenti milanesi; si veda per esempio 1954, nn. 40, 48; su questi temi sarebbe tornato 
in 1954, n. 89).   
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84. M. GUERRINI, Il Baretto (“Aria di Roma”), ibid., p. 16. Qualche nota di mondanità 
romana collegata alle paventate conseguenze dell’affare Montesi: Guerrini si ferma 
sull’“arresto e internamento a vita del pittore Francimei” e la “chiusura del caffè Canova”. 
Nelle parti centrale e conclusiva dell’articolo, Guerrini si occupa della disinibita società e 
dell’intellettualità (compresi gli “esistenzialisti a Roma”) che solevano radunarsi al Caffè 
Greco e al Baretto.   
 
85. A. MEZIO, Candido in periferia (“Gallerie”), VI, 40, 5 ottobre 1954, p. 11. Mezio 
si sofferma su alcune esposizioni aperte in quelle settimane in Italia, e, in chiave vernacola 
e contro l’americanizzazione e l’internazionalizzazione della cultura, conclude che “per 
farsi un’idea curiosa della pittura moderna” “bisogna girare la provincia”. Accenna alle 
esposizioni di Cesare Tallone a Bergamo, a quella della Pittura lombarda del secondo 
Ottocento a Como (scevra delle indiscriminate “apologie dei vari Ojetti, Somarè…”), ai 
capolavori dell’arte contemporanea raccolti a Verbania per la cura di Marco Valsecchi (De 
Pisis, Morandi, Sironi, Casorati, Semeghini, Rosai, Tosi provenienti dal “collezionismo del 
triangolo Milano-Venezia-Torino”; sulla mostra anche 1954, n. 87). Indugia sulla mostra di 
Pellizza da Volpedo ad Alessandria e su quella di De Nittis organizzata presso il Castello 
Svevo di Bari dagli “organizzatori del locale Premio di Pittura”. Si sofferma più 
diffusamente sulla personale di Omiccioli, aperta nelle sale del Circolo comunista di 
cultura di Catanzaro: Omiccioli aveva avuto il merito di “avere tramutato in argomento di 
poesia e quindi di pittura una materia così ingrata e costituzionalmente inestetica” come “le 
baracche sgangherate, gli orti di guerra, i cavernicoli”. “Ultimo e più interessante episodio” 
della Scuola romana, come Candido “Omiccioli dà l’impressione di un solitario estraneo 
all’attualità artistica, tutto intento a zappettare… l’orto periferico della propria pittura”. 
Antimodernismo, antiformalismo e legame con la società e le regioni dell’arte: quanto era 
negli interessi di Mezio e del gruppo Pannunzio, “nessuna Galleria a Roma sarebbe 
disposta” a proporre (a conclusioni analoghe Mezio era giunto in 1954, n. 82).   
           
86. G. MARMORI, Ferraglie d'autore (“Aria di Parigi”), ibid., p. 12. Marmori fa visita 
allo studio parigino (alla Cité Falguière) di Berto Lardera. Lo sguardo del collaboratore de 
“Il Mondo” è subito calamitato da tre sculture, “tre sagome di metallo, immobili e stagliate, 
come cactus neri”, il cui fascino “risiedeva… in quella loro drammatica gratuità, 
pazientemente calcolata e imposta”, e nel gioco che le lamine instauravano con lo spazio. 
Marmori viene in seguito attratto dalle “sculture bidimensionali”, “oggetti costruiti a 
piombo nel vuoto”. Menziona alcune opere, tra le quali “Incontro Notturno” e “il gruppo di 
Entre Deux Mondes”; chiede lumi allo scultore a proposito di una scultura nella quale 
“qualcosa… ricorda il corpo femminile”. Conclude raccontando di avere fatto visita a 
Lardera anche la settimana successiva: lo scultore non era in casa e non c’erano nemmeno 
le opere: “tutto sgombrato”, aveva spedito le proprie sculture a Bruxelles, “per non so 
quale esposizione”.       
 
87. A. MEZIO, Capolavori e scampoli (“Gallerie”), VI, 41, 12 ottobre 1954, p. 11. 
Mezio torna sulla esposizione I capolavori dell’arte contemporanea (1918 -1930), 
organizzata al Kursaal di Verbania da Marco Valsecchi (sull’evento, qualche accenno in 
1954, n. 85). Tra le opere in mostra, Mezio si sofferma sul Modigliani di “qualità estrema” 
che apre l’esposizione, vale a dire “il ritratto di Paul Guillaume”; menziona un Carrà e 
“due stupendi” De Pisis. Una Riviera di Tosi “sembra una pagina tormentata di sensualità 
alla Strauss” e Casorati, Semeghini e Campigli sono nomi che non possono “mancare in 
una antologia della pittura italiana contemporanea”. Tra le note meno positive, Funi e 
Tozzi, “troppo legati agli schemi novecentisti”, artisti che “mostrano la corda”. 
Fortunatamente, Sironi dimostrava che “il Novecento non fu tutto accademia”: “dietro la 
formula… si affacciava una personalità”. Mezio sottolinea anche i “nomi che… mancano ” 
a Verbania e che “avrebbero potuto aggiungere fiori e foglie al bouquet” dell’esposizione: 
Scipione, Mafai o “il Soffici dell’era di Lacerba”; mancava anche Gino Rossi, la cui 
assenza era resa più evidente dalla presenza del “secessionista Marussig”; inoltre, il meglio 
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di Guidi “non è qui ma alla Biennale di Venezia”. Assente anche Francalancia, la cui arte 
costituiva testimonianza che Mezio riteneva ineludibile per inquadrare gli anni di “Valori 
plastici”. L’apprezzamento nei confronti della ricognizione di Valsecchi sull’arte italiana 
tra le guerre si ricollega all’attenzione dei collaboratori de “Il Mondo” per gli ultimi 
protagonisti della figurazione antiaccademica ed antinovecentista precedenti al deflagrare 
del neocubismo e dell’astrazione tra anni Quaranta e Cinquanta (di medesima matrice 
culturale è l’individuazione degli artisti del “canone” operata soprattutto da Sofia lungo il 
primo anno di vita della rivista: 1949 nn. 8-9, 11, 15, 19, 32, 37, 45).       
 
88. A. MEZIO, Le sventure di un Signorelli (“Gallerie”), VI, 42, 19 ottobre 1954, p. 
11. Mezio ripercorre le tappe salienti della polemica scaturita attorno “al famoso mattone 
col ritratto di Luca Signorelli e del Camarlengo Niccolò d’Angelo, conservato nell’opera 
del Duomo di Orvieto”. L’anno precedente, Roberto Longhi, “nel momento in cui la 
mostra signorelliana a Palazzo Strozzi si accingeva a chiudere i battenti”, aveva dichiarato 
che si trattava di “una falsificazione ottocentesca”. Longhi aveva fondato la propria 
convinzione sul fatto che del mattone “non esistono notizie… fino al 1866, quando esso 
compare per la prima volta citato dal Cavalcaselle”. Longhi aveva ritenuto che esso fosse 
opera di due artisti tedeschi scesi in Italia “gonfi di sacro entusiasmo primitivistico”. Sono 
riportati anche i principali argomenti “di ordine storico, filologico, paleografico” messi in 
campo dai difensori della originalità del mattone, argomenti che avevano costretto Longhi 
a ritrattare e a giudicare le sue prime conclusioni come semplici “ipotesi di lavoro”. Le 
ultime considerazioni di Mezio sono relative alla “destinazione del doppio ritratto 
orvietano”: “placca celebrativa” oppure “un pezzo a sé stante”. Non è la prima delle 
polemiche messe in campo dai collaboratori de “Il Mondo” contro la figura di Roberto 
Longhi (per uno scontro con Longhi si veda, per esempio, 1951, n. 40).   
 
89. A. CEDERNA, Una storia noiosa (“I vandali in casa”), ibid., pp. 11-12. Cederna 
torna su questioni urbanistiche milanesi (per gli scritti precedenti sui “vandali” a Milano, 
1954, nn. 40, 48, 83). Stavolta si concentra sulla “piccola parte della vecchia Milano… 
risparmiata dal nuovo piano regolatore”, vale a dire “la zona settentrionale del centro, che 
comprende Via Montenapoleone, Via Monte di Pietà, Via Manzoni, Via Borgonuovo e 
altre vie minori”. Quartiere che “riesce ancora a mantenere la sua fisionomia unitaria” 
nonostante “le brutture della fine del secolo scorso e del principio del nostro”, “gli 
sventramenti del ventennio” e “la pessima ricostruzione del dopoguerra”. Nella parte 
conclusiva del testo, Cederna tiene in guardia i lettori dalla “astuzia degli sventratori” che, 
“tenuti lontani dall’ultima zona della vecchia Milano in forza della legge sul piano 
regolatore”, “tornano… alla carica sulle ali di un articoletto della legge sulle locazioni” (il 
riferimento è alla legge del 23 maggio 1950, relativa alle “disposizioni sulle locazioni 
urbane”; in particolare, il punto contestato da Cederna è quello realtivo alla possibilità del 
locatore di “far cessare la proroga del contratto” qualora intendesse “demolire o 
trasformare notevolmente l’immobile locato”).    
 
90. F. BARATTOLO, Il paesaggio migliorato; R. BALDUCCI, Monete di gesso 
(“Lettere scarlatte”), VI, 43, 26 ottobre 1954, p. 4. Prosegue lo scontro Barattolo-
Rusconi (per le tappe precedenti, 1954, nn. 66, 70). Rolando Balducci scrive per 
denunciare come le “stupende monete greche” del Museo Civico di Siracusa fossero state 
sostituite da “calchi di gesso”. Gli originali c’erano, ma “sotto chiave in cassaforte”: “per 
vederle ci sarebbe voluta una domanda scritta”.  
 
91. A. MEZIO, Ultime battute veneziane (“Gallerie”), ibid., p. 11. Mezio torna sulla 
Biennale di Venezia dopo gli scritti del mese di luglio (1954, nn. 49, 56; sulla esposizione 
anche 1954, n. 96). Esordisce con alcune note di costume riguardo ai visitatori celebri 
incrociati a Venezia: Lionello Venturi, Giorgio Morandi (che davanti ai quadri astratti 
commentava: “ne avremo per vent’anni”), Amerigo Bartoli, Omiccioli. Mezio indugia 
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rapidamente sulla retrospettiva di Courbet, “ideata come contrappeso agli astrattisti”, ma 
guardata con sospetto anche dai realisti, che ammettevano “a quattro occhi che una barriera 
insormontabile divide il positivismo ottocentesco di Courbet dalla sensibilità dei pittori 
d’oggi”. Mezio considerava inevitabile il “dirizzone astrattista” voluto da Pallucchini “per 
una esposizione a raggio internazionale”, il cui compito è quello di “misurare la 
temperatura dell’ambiente artistico”: “la botte dà il vino che ha”. Sottolinea però come i 
vincitori non fossero stati gli astrattisti, ma Tomea, Cesetti, Ziveri, Spazzapan, Omiccioli, 
Tamburi: “pittori di quella generazione di mezzo, ignorati dalla critica, che lavorano fuori 
delle formule”; era la generazione di artisti che gli autori de “Il Mondo” continuavano a 
sostenere, come via di uscita dalle proposte delle avanguardie; artisti che, al contempo, 
costituivano il nervo di una ipotesi di realismo sganciato da invasioni ideologiche 
comuniste. Le ultime note riguardano i contemporanei eventi di arte e cultura in laguna: 
dalla questione Wright (polemica inaugurata su “Il Mondo” da Roberto Pane, 1954, n. 10) 
alla “esposizione-omnibus” di De Chirico “istallata da quattro mesi nel Palazzetto della 
Società Bucintoro”.      
 
92. E. BATTISTI, Il diario di Delacroix, ibid. Il primo scritto di Eugenio Battisti comparso 
ne “Il Mondo” si sostanzia di una recensione al Diario di Delacroix curato da Lamberto 
Vitali (Torino, Einaudi, 1954). Attraverso le pagine del Diario, Battisti ripercorre le tappe 
salienti della biografia e della formazione pittorica e culturale dell’artista. Tra gli elementi 
di maggiore pregio degli scritti di Delacroix, Battisti sottolinea la “unità, non solo 
stilistica”, e “una felicità di stile rara”.  
  
93. R. PANE, Brasini ad Anacapri, ibid., p. 12. Pane scrive al Direttore de “Il Mondo” per 
aggiungere qualche elemento alle note biografiche riguardanti l’architetto Armando Brasini 
appuntate il 27 luglio da Antonio Cederna (1954, n. 61). In particolare, descrive “il 
progetto di un villaggio da costruire nell’isola di Capri e precisamente su quelle colline di 
Anacapri che prima di ispirare lui ispirarono Claude Debussy”. A testimonianza della 
continua violenza esercitata sui beni paesaggistici della Campania, Pane fornisce anche 
“una bella documentazione circa gli edifici che sono stati costruiti” a Capri e Ischia “in 
seguito a diretta autorizzazione del Ministero della Pubblica Istruzione” (a titolo 
esemplificativo, il “ristorante-belvedere costruito sul monte Solaro”).     
 
94. N. FRANK, Pistole a Montmartre (“Aria di Parigi”), ibid. Frank fa visita al quartiere 
parigino di Montmartre e ne rileva la trasformazione (“ora si accalcano macchine e 
torpedoni”, la gente “beve una cocacola”). Erano finiti gli anni in cui era possibile vedere 
“Picasso che balla il cancan”, o “Max Jacob che dice barzellette… con Degas e con 
Cézanne”. Frank ritorna con la memoria ad ambienti caratteristici come il Bateau Lavoir, 
abitazione di molti artisti nel primo Novecento, e al clima culturale dell’epoca. L’affondo è 
ancora una volta su Picasso: Picasso che, appena giunto a Parigi, era stato sfamato da 
Zuloaga; Picasso che portava sempre con sé una “pistola che gli aveva regalato Alfred 
Jarry”.     
 
95. (n. f.), Un brutto segno (“Taccuino”), VI, 44, 2 novembre 1954, p. 2. Ancora 
polemica tra Togliatti e Croce: gli autori della pagina politica de “Il Mondo” difendono 
Croce dalla accusa di essere uno “stolido reazionario”. Le accuse erano state rivolte al 
filosofo da Togliatti (per i precedenti momenti di scontro tra i liberaldemocratici del 
gruppo Pannunzio e i comunisti, 1953, nn. 17, 22, 28, 59; 1954, nn. 58, 62). 
  
96. A. MEZIO, Astrattisti e concreti (“Gallerie”), ibid., p. 11. Ultimo scritto di Mezio 
sulla XXVII Biennale veneziana (per l’intera sequenza 1954, nn. 1954, nn. 49, 56, 91). Il 
critico mette la lente sugli astrattisti, il cui fronte risultava “inquieto”, variegato: dai 
“semifigurativi” Paulucci, Santomaso e Birolli ad “astrattisti a tendenza espressionistica 
come l’americano Kooning o di accento divisionista come Corpora”; da “romantici come 
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Vedova” a “poetici inventori di favole grafiche come Klee, Mirò o Capogrossi”. 
Menzionati anche Breddo, Afro e Cassinari (“freddi compilatori di scacchiere tonali”, gli 
ultimi due) e, tra gli stranieri, Ben Nicholson, Corneille, Appel, Mondrian, David Smith, 
Rudolf Hoflehner. Mezio compie un ragionamento complessivo sulle ricerche dell’arte 
astratta che, giocando “sulle risorse dell’istinto, sulle trovate dell’arte infantile e 
dell’esotismo”, “teorizza i metodi del laboratorio scientifico”: tuttavia, “non tutti i prodotti 
di questa formula rientrano nell’ambito della creazione artistica”. Le ricerche astratte 
assommavano alla “freschezza emotiva della natura” legami palesi con “la poesia moderna, 
dai Calligrammi di Apollinaire al fumismo del Perelà di Palazzeschi” e, superati i recinti 
dei vecchi supporti (“né quadro… né arte decorativa… né arte applicata”), davano vita ad 
una “scrittura sensibile, puntata come un ago magnetico nel flusso dell’emotività”. Proprio 
nella “oscillazione… tra tecnica e intuizione”, “sta forse la parte più viva e fremente 
dell’esercizio astratto”, e una sorta di “promessa di libertà”, “celebrazione bergsoniana 
dello slancio vitale”.             
 
97. A. CEDERNA, La valle di Giosafat (“I gangsters dell'Appia”), ibid., pp. 11-12. 
Cederna torna sulla questione della tutela dell’Appia antica e ricorda i successi scaturiti 
dalle battaglie inaugurate proprio sulle colonne de “Il Mondo” (1953, nn. 46, 58, 60; 1954, 
nn. 8, 16, 24, 27, 37, 52). Menziona inoltre gli ultimi risultati a cui tali scritti e appelli 
avevano portato: dalle azioni a cui erano stati costretti “soprintendenti distratti”, fino alle 
“dimissioni dell’assessore all’urbanistica Enzo Storoni”. L’ultima parte dell’articolo, Appia 
Antica e neo-fascismo, assume un taglio più prettamente politico. Cederna segnala 
l’intervento di un consigliere comunale neo-fascista a favore delle risoluzioni previste dal 
Piano 141, risoluzioni che avrebbero sistemato “una zona caotica e indignitosa” come 
l’Appia.    
 
98. E. BATTISTI, La Metropoli sotto inchiesta, VI, 45, 9 novembre 1954, p. 11. 
Battisti si occupa di due volumi da poco tradotti in lingua italiana, vale a dire Sigfried 
Giedion, Spazio, tempo ed architettura: lo sviluppo di una nuova tradizione, edizione 
italiana a cura di Enrica e Mario Labò, Milano, Hoepli, 1954; Lewis Mumford, La cultura 
delle città, edizione italiana a cura di Enrica e Mario Labò, Milano, Edizioni di Comunità, 
1954. Lo spazio principale nella trattazione di Battisti è riservata allo scritto di Mumford, 
scritto nel quale l’autore si oppone tenacemente a “una concezione meccanica della vita”; 
meccanicismo trionfante “a scapito di ben più preziosi valori umani”. Bersaglio primo 
dell’invettiva di Mumford era la “insensata città industriale dell’Ottocento”: città 
industriale regno di “speculazione, mancanza di valori spirituali, degradazione dello spirito 
comunitario”. Nel volume, chiosa Battisti, si sente “l’eco dell’ottimismo democratico della 
grande America dell’800”. L’idea di civiltà, di un umanesimo messo in pericolo dalle 
macchine – posizioni tangenti con il concetto di libertà dell’arte impostato da Ragghianti 
negli scritti degli anni Quaranta – era una costante negli scritti d’arte e architettura degli 
autori de “Il Mondo”. Non estranea a queste concezioni è anche la volontà di recupero di 
realtà culturali vernacole, dal sapore ancora strapaesano (dalla rubrica “Italia minore” fino 
alle scelte visive del critico d’arte Alfredo Mezio; a tal proposito si veda, per esempio, lo 
scritto di poco precedente 1954, n. 85).   
     
99. P. SCARPELLINI, Una villa in agonia (“Roma fuori porta”), ibid. Lo scritto di 
Scarpellini si inserisce nelle battaglie – frequenti sulle colonne de “Il Mondo”, di solito a 
cura di Cederna e Musatti – per la tutela del patrimonio artistico ed architettonico italiano. 
Si occupa di “un edificio settecentesco in pieno abbandono”, situato “sulla destra della 
Salaria per chi da Roma va verso la campagna, di fronte all’ingresso di Villa Savoia”; il 
cancello recava lo “stemma pomposo dei Lancellotti”, famiglia che aveva acquistato la 
villa “alla metà del Settecento dai conti Gangalandi”. All’interno, decorazioni “della scuola 
degli Zuccari”. Con “il rapido espandersi dell’abitato al principio del Novecento, i 
proprietari cominciarono a vendere a lotti il terreno ai costruttori”. Il vincolo posto sulla 
villa dalla Sovraintendenza, chiosa Scarpellini, era giunto troppo tardi e “non basta più a 
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proteggerla”: “la Salaria in quel punto si restringe… sicché il traffico si fa ogni giorno più 
pericoloso e difficile”.  
           
100. A. STENICO, Il falsario e l'armaiolo, ibid., p. 12. Stenico, professore di 
Archeologia presso l’Università di Pavia, scrive a Pannunzio riguardo alla Mostra delle 
armi antiche e moderne aperta in quelle settimane a Brescia. Segnala come “per ciò che 
riguarda i pezzi classici, più di una cinquantina”, “uno solo v’è fra essi che sia realmente 
antico”. Tutto il resto era “oscena falsificazione”. I pezzi appartenevano a “certi fratelli 
Marzoli”. Stenico conclude denunciando l’incompetenza o la mala fede del “Comitato 
Ordinatore” e del “Comitato d’onore” della mostra. Coda alla missiva di Stenico è 1954, n. 
105.      
 
101. N. TUCCI, Modesta proposta per salvare i monumenti, VI, 46, 16 
novembre 1954, p. 10. Tucci denuncia gli “stupri” che continuavano ad essere commessi 
ai danni del patrimonio artistico e architettonico italiano e propone “che i monumenti 
vengano snazionalizzati ed affidati a una sovrintendenza internazionale, che veramente se 
ne intenda”. Segnala le inascoltate voci di denucia di Cederna, Papini, Alvaro e Zanotti 
Bianco (Cederna e Alvaro collaboratori de “Il Mondo”, Zanotti Bianco intellettuale di 
riferimento per gli autori delle pagine culturali del settimanale, si veda per esempio 1952, 
n. 62).  
 
102. A. MEZIO, L'anacoreta in Arcadia (“Gallerie”), ibid., p. 11. Mezio stronca in 
poche righe la mostra degli spazialisti Dova, Fontana e Crippa alla Galleria Spazio “diretta 
dall’architetto Moretti e dal critico Michel Tapié” (riferimenti a Fontana ed agli spazialisti 
anche nella recensione alla Biennale, 1954, n. 49). Lo spazialismo, “a differenza 
dell’astrattismo ortodosso”, che era “speculazione pura o… intuizione”, cerca l’avventura 
“nel campo della matematica, della filosofia e della scienza moderna”, così come avevano 
fatto i divisionisti o certi cubisti. “Di fronte agli sgargianti barocchismi e alla spavalderia 
tecnica” degli spazialisti, alla loro arte da laboratorio e “camice bianco”, Atanasio Soldati 
“è come l’antico cristiano del deserto che attesta con la purezza della vita la verità 
primitiva della Fede”. Proprio su Soldati, Mezio sceglie di fermarsi, indicando al lettore 
due esposizioni alle Gallerie del Camino e della Cassapanca di Roma, e segnalando la 
monografia dell’artista “a cura della Galleria Bergamini, in cui Lionello Venturi riunisce le 
poche notizie di questa esistenza esemplare”. Nell’arte di Soldati c’erano stati influssi 
dechirichiani, del “giottismo” di Carrà ma anche di Braque, Picasso, Mondrian, Klee e 
della “pedagogia costruttivista del Bauhaus”. Nelle sue composizioni, tuttavia, “cova come 
un desiderio infantile e quasi impossibile di libertà che è l’aspirazione segreta dell’artista”; 
nelle sue opere si fondono “vocazione artigiana e… primitivismo”, e si leggono “un 
accento di meditazione alla Morandi”, un “impegno sentimentale”. La sua “vocazione di 
anacoreta”, la sua concentrazione lo ponevano spanne sopra ai tecnici dello spazialismo, 
che operavano con “guanti di cauciù” in un “ambiente sterilizzato”. Ancora, nelle pagine 
de “Il Mondo”, un panegirico dell’arte dei primitivi e dell’onestà dell’anti-intellettualismo 
dei laboratori artigiani (considerazioni non dissimili in 1953, n. 24).             
  
103. A. CEDERNA, San Francesco in Torpedone (“I vandali in casa”), ibid., pp. 
11-12. Cederna indaga sulla situazione venutasi a creare ad Assisi attorno al “duecentesco 
santuario di San Damiano, fuori Porta Nuova”. I frati stavano pensando di favorire 
l’afflusso di turisti collegando “S. Damiano con la strada statale assisana n. 147, mediante 
uno stradone asfaltato… per l’afflusso massiccio di torpedoni”. Cederna riferisce del 
braccio di ferro che, in ordine alla costruzione di tale stradone, era venuto a crearsi tra il 
Ministero dei Lavori Pubblici e l’amministrazione comunale e la Soprintendenza locale, 
che avevano tentato una “opposizione”. Cederna conclude con un raffronto, articolato su 
cinque punti, tra quanto accaduto ad Assisi e quanto stava accadendo sull’Appia: la 
preminenza di interessi economici privati su quelli collettivi di tutela dei beni architettonici 
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e paesaggistici; la creazione di un “bastardo connubio tra antico e moderno”; il “principio 
del paravento”, vale a dire la progettazione di “opportune cortine” verdi per mascherare 
abomini edilizi; la completa “manomissione dell’antico e del bello”; lo scavalcamento 
della volontà delle amministrazioni locali.       
 
104. L'INVITATO, Parigi (“I giorni”), ibid., p. 16. Ancora qualche nota di 
mondanità parigina a poche settimane di distanza dalla testimonianza di Nino Frank (1954, 
n. 94).  
 
105. L. MARZOLI-A. STENICO, Il falsario e l'armaiolo (“Lettere scarlatte”), 
VI, 47, 23 novembre 1954, p. 4. Marzoli risponde ad Arturo Stenico con una richiesta di 
chiarimento circa quali, tra quelli esposti alla Mostra delle armi antiche e moderne, fossero 
i pezzi ritenuti da quest’ultimo non autentici (il riferimento corre ad un articolo pubblicato 
su “Il Mondo” due settimane prima, vale a dire 1954, n. 100). Stenico riafferma le proprie 
tesi approfondendo alcuni punti che nell’articolo del 9 novembre erano stati appena 
impostati. 
 
106. G. B. ANGIOLETTI, Sul destino dell'arte, ibid., p. 10. Angioletti recensisce il 
volume di Wladimir Weidlé Les abeilles d’Aristée (Paris, Gallimard, 1954), edizione 
accresciuta rispetto alla prima, datata 1936. Il saggio aveva un “proponimento davvero 
grandioso”: “mettere in luce… il destino attuale delle lettere e delle arti”. Angioletti si 
concentra prevalentemente su problemi letterari, tuttavia alcune delle questioni di estetica o 
alcune delle valutazioni di carattere culturale generale stralciate dal pensiero dell’autore del 
saggio hanno valenza anche figurativa: il primo punto riguarda la “crisi forse mortale” che 
attanaglia l’arte, crisi compensata dal fatto che “coloro che sbagliano, coloro che più si 
espongono all’errore, sono i migliori”; la seconda ha a che fare con l’indipendenza dell’arte 
dal genio dell’artista, che aveva preferito deviare dalla “meta naturale” in direzione della 
“sapienza”, della “conoscenza”, della “intelligenza”. L’arte, insomma, aveva deciso di 
“dimostrare” e non di “mostrare”. La condanna del cerebralismo, della pericolosa 
vicinanza alle ricerche scientifiche dell’arte contemporanea era stata ribadita non più tardi 
di sette giorni primi da Alfredo Mezio, critico figurativo del settimanale (1954, n. 102). 
   
107. A. MEZIO, La campana di Matisse (“Gallerie”), ibid., p. 11. Ricordo di 
Matisse, in occasione della scomparsa dell’artista. Henri Matisse, la cui “influenza… è 
paragonabile a quella del suo antagonista Picasso”. L’opposizione Matisse-Picasso, 
continua Mezio, nella storia dell’arte europea si era inserita in coda a quelle tra il disegno 
ed il colore, tra toscani e veneziani, tra Ingres e Delacroix. Picasso, la cui “intelligenza 
autoritaria” ed “insoddisfazione” determinavano esiti visivi affatto contrari a quelli 
determinati dalla “grazia”, dalla “finezza” di Matisse, “poeta dell’Antologia latina”. 
Matisse fu “tutt’altro che un rivoluzionario”: inaugurò o passò per la stagione del 
Fauvismo intendendola come mera “proposta di una nuova apertura stilistica”, senza avere 
mai avvicinato i “quadri più forti”, più violenti di Derain o Vlaminck. “Quando la pagina 
della pittura moderna si sollevava con Van Gogh e Gauguin verso l’esasperazione 
dell’istinto e il dissidio interiore, egli volta tutto dalla parte dell’intelligenza”. In un’epoca 
“tormentata, angosciata, esasperata” come il primo Novecento, la pittura di Matisse era 
stata un “calmante cerebrale”, “probabilmente il rimedio più efficace contro le emicranie di 
Picasso” (per altri scritti su Matisse comparsi ne “Il Mondo”, 1951, nn. 17, 44).      
  
108. P. E. ARIAS, La tomba di Comacchio (“Quaderno di un archeologo”), ibid. 
Tra archeologia e letteratura, Arias descrive gli scavi di Comacchio alla ricerca di tracce di 
“coloni greci-etruschi”.  
 
109.  R. BALDUCCI, Monete di gesso; A. BARBACCI-A. CEDERNA, S. 
Francesco in Torpedone (“Lettere scarlate”), VI, 48, 30 novembre 1954, p. 6. 
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Balducci scrive ancora a proposito delle monete del Museo Civico di Siracusa (per il primo 
scritto sul problema, 1954, n. 90). Barbacci interviene sulla questione della strada Assisi-S. 
Damiano rettificando alcune delle informazioni rese da Cederna in un articolo comparso 
due settimane prima ne “Il Mondo” (1954, n. 103). Alla missiva di Barbacci segue la 
controreplica di Cederna. 
    
110. A. BOCELLI, Memoria e autobiografia, ibid., p. 8. Recensione del Salto 
vitale di Ardengo Soffici (Firenze, Vallecchi, 1954), volume contenente pagine 
autobiografiche relative agli anni trascorsi a Parigi ad inizio Novecento. 
   
111. A. MEZIO, Il ritorno di Hebdomeros (“Gallerie”), ibid., p. 11. Mezio torna 
sulla esposizione dechirichiana aperta a Venezia presso le sale della Società Bucintoro. 
Alla esposizione il critico aveva fatto cenno in chiusura dell’articolo sulla Biennale 
comparso ne “Il Mondo” il 26 ottobre (1954, n. 91). “Oltre cento” i quadri esposti in una 
mostra “dimostrativa ed antologica”. De Chirico si poneva in “polemica con la Biennale 
modernista, esterofila, asservita ai mercanti internazionali”. Le sue opere erano ancora 
difficilmente classificabili: “repliche, varianti, rifacimenti?”. Tuttavia, “l’epoca di questi 
frutti fuori stagione salta fuori attraverso la loro fattura”. Nonostante “questo aspetto di 
copista”, “De Chirico è un pittore tutt’altro che povero di risorse”: in “certi paesaggi da 
vecchia stampa, che bisogna cercare faticosamente in un mare di cattiva pittura”, “sembra 
passare per l’ultima volta l’ombra sonnambolica di Hebdomeros”. L’articolo si aggiunge 
alla serie relativa all’arte di De Chirico, serie inaugurata dallo scritto di Aragno del 28 
maggio 1949 (n. 21; sull’artista, per esempio, si veda anche i più recenti 1954, nn. 19, 38).     
 
112. A. CEDERNA, Un piano per Siena (“Il giardino d'Europa”), ibid., pp. 11-
12. Cederna analizza il caso di Siena, città che si era salvata a fatica dagli interventi 
urbanistici di primo Novecento solo perché “una particolare provvidenza rese inoperante il 
piano regolatore che intorno al ’30 le venne ammannito dagli uffici comunali”. Al fine di 
“salvare la vecchia Siena e favorire lo sviluppo della nuova”, nel 1953 era stata recapitata 
nelle mani del sindaco la proposta di istituire una commissione per un nuovo piano 
regolatore. La  proposta era stata firmata da Mario Bracci e Ranuccio Bianchi Bandinelli, 
consiglieri della maggioranza comunale. La commissione era stata costituita, e la relazione 
stesa dai suoi membri mostrava come fosse possibile pensare ad un intervento urbanistico 
“ben concepito”, che considerasse una città “un tutto vivo e organico, nell’insieme del suo 
tessuto urbanistico”. Permanevano, tuttavia, delle difficoltà, consistenti nelle resistenze 
fondate sullo “spirito folcloristico senese” degli “amici del Palio”.  
 
113. E. BATTISTI, I critici del Sei e Settecento, VI, 49, 7 dicembre 1954, p. 9. 
Battisti recensisce il volume di Ferruccio Ulivi Galleria di scrittori d’arte (Firenze, 
Sansoni, 1953), uscito per la “collezione di Paragone”. Lo scritto “tenta l’impresa di darci 
un profilo letterario degli storici e dei teorici dell’arte barocca e del Settecento”. Tra le 
intuizioni principali di Ulivi, la segnalazione di “scambi continui” tra “letteratura artistica e 
novellistica”, e la considerazione di come “certi passi del Baglione, del Passeri, del Bellori, 
del Boschini, del Baldinucci… sono estremamente aderenti allo stile pittorico, scultoreo, 
architettonico del tempo”. Tra le pecche del volume, scrive Battisti, la volontà dell’autore 
di fare “una storia addirittura del gusto e della critica del Sei e Settecento”, in funzione 
della quale erano mancate a Ulivi la consapevolezza che “la letteratura artistica non 
coincide con l’arte”; la mancanza di una adeguata “critica dei testi” e di uno scrupoloso 
approccio filologico agli scritti d’arte presi in esame (allo scritto fanno seguito una lettera 
di Ulivi e la controreplica di Battisti, 1954, n. 121).   
  
114. P. SCARPELLINI, Martini alla scrivania, ibid., p. 11. Scarpellini recensisce 
le Lettere di Arturo Martini raccolte da Giovanni Comisso (Treviso, Edizioni di Treviso-
Libreria Canova, 1954). Nel quadro di epistolari d’artista solitamente consistenti in una 
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“pittoresca baraonda”, una miscela di “geniale col pettegolezzo”, le lettere di Martini 
“prendono un posto singolare” che tuttavia non ha nulla di “uniformità” né di “monotonia”. 
Libro “ricco di vita e d’umanità”, qualità che emergono da una scrittura che a volte pecca 
di “dannunzianesimo”. L’eroismo di Martini non è “di cartapesta, l’atteggiamento falso e 
bastardo di tanti artisti suoi contemporanei”, né è intriso della “bolsaggine del grandioso, 
della romanità”: è “qualcosa di più intimo, personale e sentito”.    
    
115. A. ROSSI, La cartella di Berenson (“Disegni del Rinascimento”), ibid. 
Rossi si occupa di Disegni di Maestri Fiorentini del Rinascimento in Firenze (Torino, Eri, 
1954), libro contenente cinquantatré disegni riprodotti in facsimile scelti tra quelli 
pubblicati da Berenson in Drawings of the Florentine Painters, volume uscito in un primo 
tempo a Londra nel 1903 e, in seguito, in “edizione riveduta” a Chicago nel 1938. Due i 
criteri sottesi alla scelta dei cinquantatré pezzi: “la necessità di rinunciare a quelle opere 
che superano in dimensioni… la capacità di pagina adottata”; la “convenienza di 
concentrare in una sola località [Firenze, tra Uffizi e Casa Buonarroti] le operazioni 
lunghe… dei rilievi fotografici”. Il testo era stato pubblicato in tre lingue, italiano, inglese 
e francese.  
 
116. M. VEGNI, Grattacielo per Siena (“Lettere scarlatte”), VI, 50, 14 dicembre 
1954, p. 4. Vegni, in pieno accordo con quanto sostenuto da Cederna sulle colonne de “Il 
Mondo” nello scritto del 30 novembre (1954, n. 112), aggiorna i lettori del periodico sullo 
stato dell’urbanistica senese: in viale 24 maggio e nonostante la protesta di coloro ai quali 
stava a cuore la tutela del paesaggio, fervevano “alacremente i lavori” per la costruzione di 
un grattacielo (a Maria Vegni avrebbe risposto, ancora sulle colonne de “Il Mondo”, Enzo 
Carli, Soprintendente ai Monumenti e alle Gallerie di Siena, 1955, n. 12). 
 
117. A. MEZIO, Cauto omaggio a Derain (“Gallerie”), ibid., p. 11. Tra gli omaggi 
per la recente scomparsa di André Derain, era da poco aperta “una piccola mostra… a 
Palazzo Capizucchi” (su Derain anche 1955, n. 36): vi erano presentati “i sei dipinti di 
Derain esposti all’ultima Biennale di Venezia e le stampe a colori fatte per il Rabelais 
dell’editore Skira”. La scomparsa di Derain, chiosa Mezio, non aveva “suscitato l’eco che 
meritava una delle carriere più spettacolose e impressionanti dell’arte contemporanea”, la 
cui influenza non era stata inferiore a quella di Picasso, Braque o Matisse. Derain che 
frequentava i musei e non aveva “mai perduto i contatti con i Maestri”, Derain che si 
chiedeva: “che cosa si guadagna ad essere senza cultura?”. Mezio ripercorre le tappe 
salienti della vita e dell’opera di Derain, che “come tutti gli artisti saturati di cultura, ha 
l’ossessione dell’innocenza”, e tuttavia non era mai stato capace di resistere al “richiamo 
dei classici”. Sull’opposizione tra ingenuità e cultura sono impostati molti degli scritti 
d’arte di Mezio: categorie non dissimili erano state utilizzate, per esempio, nel contesto 
delle disamine dell’arte di Gentilini, “ingenuo… che ha letto tutti i libri” (si veda 1951, n. 
9; 1953, n. 2).  
  
118. A. CEDERNA, Il bombardamento di Roma (“I vandali in casa”), ibid., pp. 
11-12. Cederna riprende la questione-Ravenna dopo lo scritto del 23 marzo dello stesso 
anno (1954, n. 23). La costruzione di un aeroporto a sei chilometri a sud della città era stata 
sospesa ad aprile, “in seguito alle proteste dei ravennati coscienti, di alcune illustri 
personalità della stampa, cui anche Il Mondo prese parte” (il riferimento è allo scritto già 
citato). Il Ministero della Difesa, tuttavia, aveva lasciato passare un solo mese e aveva 
avanzato una nuova proposta: la costruzione dell’aeroporto “a tre chilometri e mezzo a 
Nord di Ravenna”. Se, mutato il sito, erano spariti i rischi per la basilica di S. Apollinare in 
Classe, i “nostri militari” “si sono… trovati tra i piedi il Mausoleo di Teodorico, il 
Mausoleo di Galla Placidia, S. Vitale, S. Apollinare Nuovo, il Battistero del Duomo…”. A 
complicare la situazione, nella medesima zona, la constatazione che “la terra geme sotto 




119. A. MEZIO, Un toscano nell'ovatta (“Gallerie”), VI, 51, 21 dicembre 1954, 
p. 11. Mezio si occupa della “trentina di quadri” di Mario Marcucci esposti alla Galleria 
del Pincio. Quadri che rivelavano un artista “che fa degli sforzi sovrumani per non 
mostrare la propria forza”. “La parte più delicata, più semplice e forse più ispirata della 
pittura di Marcucci è quella che descrive una Viareggio minore, grigia, piovosa, anonima”, 
“angoli morti e dimenticati di una provincia intravista come una lontana regione poetica”; 
in queste tele, l’artista dialoga con “le tavolette dei macchiaioli”. In lui c’è poco di Viani, 
chiosa Mezio: in Marcucci c’è il “rifiuto di stilizzare”, c’è “ripugnanza per il 
dannunzianesimo a rovescio sulla miseria”. Elementi che lo avvicinano al Rosai “più 
tirannico, quello dei ritratti”. Nel desiderio di “mantenersi indenne dalle influenze”, cerca 
Carrà per “paura dell’Ottocento”, e da Carrà, “per spavento di aver messo il piede nella 
trappola di un’arte troppo intellettualizzata”, rifugge verso la pittura da “bozzetto”. “Per 
questo bisogno di non calcare la mano”, di non sbilanciarsi, “la pittura di Marcucci vive in 
uno stato larvale”. Egli “tasta lentamente il terreno e ondeggia tra il gusto della poesia, 
quello della pittura frullata e sognante, e la tentazione grave dello stile. Il pudore 
dell’artista è ammirevole ma eccessivo e spesso irritante”.     
   
120. P. SCARPELLINI, Medioevo nel pollaio (“Il giardino d'Italia”), ibid. 
Scarpellini indugia su problemi di tutela del patrimonio artistico, architettonico e 
paesaggistico della città di Spoleto. Patrimonio compromesso da “sovrastrutture” e 
“rifacimenti arbitrari”, rispetto ai quali la Soprintendenza “oppone come giustificazione la 
mancanza di soldi”. Tra le situazioni prese in esame da Scarpellini, la chiesa di Santa 
Eufemia, la chiesa di San Ponziano, la chiesa di San Paolo e quella di San Giuliano (allo 
scritto di Scarpellini avrebbe replicato Gisberto Martelli, Soprintendente ai Monumenti, 
1955, n. 11).  
   
121. F. ULIVI-E. BATTISTI, Due lettere sulla critica d'arte, ibid., p. 12. Nella 
medesima pagina, Ulivi si difende dagli attacchi contenuti nella recensione di Battisti al 
volume Galleria di scrittori d’arte (1954, n. 113), Battisti pubblica la propria 
controreplica. Ulivi prova a smontare l’accusa di essersi cimentato in “una storia 
addirittura del gusto e della critica del Sei e Settecento”. Battisti conferma e rinforza i 
giudizi espressi nello scritto del 7 dicembre.  
 
122. L. VENTURI, Le donne cantanti (“L'India di sempre”), VI, 52, 28 dicembre 
1954, p. 7. Primo réportage dall’India di Lionello Venturi (per gli scritti successi della 
serie, 1955, nn. 1, 6, 10). Il testo esula da questioni storico-artistiche, fatta eccezione per 
l’accenno alla visita a Santiniketan, “il santuario dell’arte… per tutta l’India”, “una specie 
di collegio fondato… da Rabindranath Tagore”. Alla scuola d’arte di Santiniketan, Venturi 
vede i risultati della “splendida” attività artigianale, tra cui “tessuti di un gusto 
raffinatissimo e senza eccessi di ricchezza”. Qualche nota è dedicata alle pitture di 
Rabindranath Tagore, ma soprattutto all’arte del nipote, Abindronath Tagore, che 
“rappresenta la pittura moderna nel museo di Calcutta”, ed è “un raffinato che unisce la 
grazia di Ajanta alla finezza della miniatura indopersiana”. Alla scuola di pittura di 
Santiniketan “non si vuole escludere nessuna possibilità moderna”, ed era possibile vedere 
“opere cubiste”. Tuttavia la scuola, esempio di “alta moralità”, dava l’impressione di essere 
“fuori del mondo”: “i destini dell’arte moderna in India” si preparavano “altrove”.    
 
123. E. BATTISTI, Il Quattrocento in Sicilia, ibid., p. 11. Lo scritto si sostanzia 
della recensione al volume di Stefano Bottari La Pittura del Quattrocento in Sicilia 
(Messina-Firenze, D’Anna, 1954). Il volume di Bottari, commenta Battisti, si inserisce in 
una “via di estremo interesse”, via battuta nello stesso torno di tempo anche dai curatori di 
“due grandi mostre, quella dei primitivi mediterranei e quella di Antonello da Messina”: si 
trattava della via che prevedeva il superamento del pregiudizio della superiorità dell’arte 
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fiorentina tra Quattro e Cinquecento, ed auspicava una svolta in direzione di uno studio a 
tutto campo del “mosaico di correnti e tendenze parallele e persino antitetiche” attive nella 
penisola. “Pittura in Italia”, insomma, “più che… pittura italiana”. E ancora: “solo una 
visione europea potrà precisare cosa sono stati i nostri stili artistici e quali caratteri abbia il 
nostro mondo figurativo”. Riguardo al problema contingente, Battisti offre alcuni appoggi 
bibliografici per lo studio del Quattrocento siciliano: dai testi pubblicati nel catalogo della 
citata mostra di Antonello, fino agli articoli comparsi “sulle principali riviste d’arte 
straniere”, passando per gli scritti su “Paragone” di Roberto Longhi.     
 
124. A. CEDERNA, Ministero sulla cascata (“I vandali in casa”), ibid., pp. 11-
12. Il fervere dei lavori di costruzione del “Palazzo delle Telecomunicazioni” “a 60 metri 
dalla Fontana di Trevi” offre a Cederna il destro per fare il punto su “l’accanimento 
furibondo” che, “da un secolo a questa parte”, si era abbattuto “contro Piazza di Trevi e 
adiacenze”. Dagli interventi degli “urbanisti napoleonici”, la sequenza prosegue con i piani 
regolatori del 1873 e del 1908; tra le due guerre, in seguito, gli interventi più massicci 
erano stati quelli previsti dalla “riforma del piano regolatore del 1923-1926” e dal piano 






1. L. VENTURI, I sesterzi e le sterline (“Un viaggio in India”), VII, 1, 4 gennaio 
1955, pp. 9-10. Secondo scritto di Venturi sull’India (per la serie completa, 1954, n. 122; 
1955, nn. 6, 10). L’articolo di Venturi è centrato sulle tracce di cultura occidentale in 
alcune città e regioni indiane e, più in generale, sugli scambi economici e culturali tra 
Europa e Asia: dalle “monete romane da Augusto in poi sino a tutto il secondo secolo” al 
museo di Hyderabad, ai “vasi aretini e anfore da vino” ritrovate a Arikamedu; dalle 
sculture ellenistiche della regione di Gandhara, a quelle romane del Deccan. L’ultima 
sezione dello scritto è riservata alla storia dei rapporti tra India e Inghilterra a partire dal 
diciassettesimo secolo, storia che, nel testo di Venturi, si conclude emblematicamente con 
il resoconto delle vicende del “monumento dedicato alla regina Vittoria” (segno del 
“prestigio dei dominatori”) elevato “tra il 1906 e il 1921” nel Maidan, a Calcutta.  
     
2. A. MEZIO, Strenne e gioie d'occasione (“Gallerie”), ibid., p. 11. Mezio offre una 
carrellata delle mostre organizzate alla fine dell’anno presso alcune delle più note gallerie 
romane: la mostra di stampe Gioia di vivere, all’Obelisco, radunava pezzi di Manet, 
Toulouse-Lautrec, Matisse, Dufy, Léger, Picasso, Renoir, Bonnard, Calder, Mirò, Pascin, 
Laurencin, Music; in via del Babuino “trionfa invece l’astrattismo”, nonostante al fianco di 
opere di Corpora, Turcato, Birolli, Pirandello fossero esposte anche opere dei figurativi 
Guttuso, Gentilini, Mafai; Chiurazzi presentava il De Chirico “metafisico”, De Pisis, 
Donghi; “la nuova Galleria di Via delle Carrozze apre con una mostra di ritratti” che 
raccoglieva lavori di Leda Mastrocinque, Raphaël Mafai, Cagli, Costanza Mennyey, 
Guttuso, Carlo Levi, Mazzacurati (presente con una “Palma Bucarelli modellata in cera”), 
Emilio Greco, Bartoli, Savinio, Ziveri. Spazio considerevole è dato, in chiusura, alla 
mostra di De Angelis, “barbiere d’Ischia”, alla Galleria della Tarturaga (su De Angelis 
anche 1955, n. 9). Spazio conforme con l’attenzione costante degli autori de “Il Mondo” 
nei confronti dell’arte dei primitivi, in chiave anti-intellettualistica (dichiarazione di gusto 
chiara fin dai primi anni di vita del settimanale, si veda per esempio 1949, n. 10; 1950, nn. 
13, 30, 50, 61). Mezio recupera una frase di Goethe e la adatta ai “pittori della domenica”: 
“nessuno è più genio del pittore popolare”. L’arte di De Angelis aveva il merito di rompere 
“con la cucina pittorica, gli impasti sgargianti, la truculenza, il fasto e il pittoresco della 
pittura napoletana”; faceva pensare all’“elegiaco Gigante e i piccoli decoratori murali della 
Campania”, ed era “la contropartita dell’ingenuità all’intellettualismo dell’artista torturato, 
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in un’epoca che abusa dei termini di esperienza e angoscia”.          
   
3. L. CASTELLANI, Disegnate fiori vecchi (“Dal taccuino di un calcografo”), ibid., 
pp. 11-12. Memorie, aneddoti, confessioni di vita ed arte. Nel presente scritto, 
considerazioni maturate in seguito ad una visita al Museo Correr, riflessioni sulla pittura 
del “vecchio Bellini” e su “un piccolo paesaggio di Corot” visto “in una lontanta mostra 
romana” e confrontato con la concezione di spazio e luce in Cézanne.     
 
4. (n. f.), Nessun dialogo (“Taccuino”), VII, 2, 11 gennaio 1955, p. 2. Gli autori della 
pagina politica de “Il Mondo”, in contrasto con l’intellighenzia comunista (per il contrasto 
tra liberaldemocratici e comunisti sulle colonne del “Taccuino” si veda, per esempio, 1953, 
nn. 17, 22, 28, 59; 1954, nn. 58, 62, 95) indugiano su una polemica tra Piero Calamandrei e 
Ranuccio Bianchi Bandinelli. Lo scontro aveva avuto inizio alla fine del 1954, e aveva 
come oggetto l’interpretazione della Resistenza italiana, rispetto alla quale Bianchi 
Bandinelli e i comunisti misconoscevano il ruolo dell’antifascismo democratico. 
   
5. G. COMISSO, Cortina elettrificata (“Italia minore”), ibid., p. 7. Comisso interviene 
in difesa del patrimonio artistico e paesaggistico d’Italia. Prende posizione contro la casa 
progettata da Wright a Venezia (Comisso entra in una polemica che aveva caratterizzato i 
primi numeri del mese di maggio 1954 de “Il Mondo”, e coinvolto molti dei collaboratori 
del settimanale: 1954, nn. 10, 13, 18, 21, 29) e contro la “nuova centrale elettrica” 
progettata a Cortina: “un grande lago” “dovrebbe raccogliere le acque del Boite”, e ciò 
avrebbe comportato la trasformazione dello stesso torrente in un “rigagnolo”. Comisso 
spende alcune righe anche riguardo a casi analoghi riscontrati sull’intero suolo nazionale. 
Tra essi si citano, a titolo esemplificativo: la zona industriale di Siracusa, elevata “tra la 
parte archeologica e il mare”; una pista automobilistica costruita “nella stessa zona”; una 
strada nei pressi di Chianciano, “minaccia” nei confronti della “fonte benefica” della 
cittadina.  
    
6. L. VENTURI, Artisti e decoratori (“Viaggio in India”), ibid., pp. 9-10. Venturi offre 
le pezze d’appoggio per lo studio dell’arte indiana, con particolare attenzione ai capolavori 
“che sono stati creati nei primi sette secoli della nostra era”; capolavori che, “come nel 
nostro Medio Evo”, erano stati “accompagnati da una folla di opere artigiane anziché 
artistiche”  (per la serie completa degli articoli sull’India, 1954, n. 122, 1955, nn. 1, 10). 
Dal periodo preistorico in avanti, Venturi analizza i momenti più alti dell’arte in India, con 
un occhio attento al rapporto tra arte, società e religione, nell’alternanza tra buddismo e 
“religione induistica o bramanica” e fino all’apparire, “sin dall’VIII secolo”, degli 
“avamposti dei nuovi dominatori che a modo loro portavano una spiritualità: i 
mussulmani”.  
  
7. A. MEZIO, Collezionisti e lanzichenecchi (“Gallerie”), ibid., p. 11. Mezio presenta 
la esposizione “delle opere d’arte riportate dalla Germania dopo la seconda guerra 
mondiale”, esposizione che avrebbe avuto luogo negli ambienti di Palazzo Venezia. 
Palazzo Venezia aveva ospitato, nel 1923, la mostra delle “opere d’arte, gli oggetti di 
interesse storico e i documenti di archivio restituiti dall’Austria-Ungheria dopo la prima 
guerra mondiale”. Sulla questione del recupero dei beni artistici dalla Germania e sulla 
esposizione dei primi oggetti rientrati, Mezio era già intervenuto (1950, n. 64), 
sottolineando come a fianco delle “opere razziate”, ci fossero anche quelle “acquistate 
clandestinamente dai gerarchi nazisti sul mercato antiquario Roma-Berlino” e, soprattutto, i 
“regali fatti da Mussolini e trasportati in Germania con i treni speciali”. Mezio conclude 
elencando i beni che ancora non avevano fatto ritorno in Italia: “le oreficerie antiche del 
Museo di Napoli spedite in Germania all’epoca della battaglia di Cassino”; “due tavolette 
del Pollaiolo… scomparse dagli Uffizi”; “un Bronzino della Corsini di Roma”; “un 
Lorenzo di Credi”; “tutti gli oggetti di archeologia e d’arte del piccolo Museo di Minturno 
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saccheggiato dalle truppe tedesche”. Infine, “dieci dipinti prelevati dal Centro di raccolta di 
Monaco di Baviera e regalati dal Governo americano al Maresciallo Tito”.     
  
8. A. CEDERNA, Sventramento di Lucca (“I vandali in casa”), ibid., pp. 11-12. 
Cederna scrive in difesa “del cuore… di Lucca, cioè della zona compresa tra piazza S. 
Michele, piazza Napoleone, piazza S. Giusto e via Beccheria”: zona “già sventrata e 
sconciata” da “un enorme laido palazzo a cinque piani e tre corpi di fabbrica”, edificio 
“ultimato nel 1949 dopo le demolizioni fasciste del 1938”. Il progetto, nel 1940, aveva 
avuto la “approvazione dell’impagabile eccellenza architetto Marcello Piacentini”. Ciò 
costituiva il primo atto di un intervento complessivo che aveva visto, da parte della 
maggioranza consiliare “più strafottente e ignorante… che ci sia capitato di incontrare”, 
l’approvazione di un “piano di risanamento igienico, rinnovamento edilizio e ampliamento 
stradale”. Cederna elenca alcuni degli sventramenti previsti: dalla distruzione degli edifici 
“tra via delle Trombe-via Vallisneri-via dell’Arcivescovado”, al prolungamento di via di S. 
Giustina con la conseguente distruzione “dell’ospedale ottocentesco”. Ulteriori punti 
toccati da Cederna sono, per esempio, le “manomissioni ambientali” e gli “adattamenti” 
“dell’antico al moderno”, condotti “in maniera assai primitiva” (a Cederna replica Della 
Mea, 1955, n. 19).    
 
9. A. MEZIO, Il barbiere di Ischia (“Gallerie”), VII, 3, 18 gennaio 1955, p. 11. Dopo 
le considerazioni espresse nell’articolo del 4 gennaio (1955, n. 2), Mezio torna sulla 
esposizione del Barbiere d’Ischia alla Galleria della Tartaruga. Nella prima parte e 
nell’ambito di una discussione di carattere generale, lo scritto indaga la particolarità della 
condizione di pittore della domenica, che “resiste ad ogni tentativo di assimilazione e 
incomincia ogni giorno la storia patetica del proprio isolamento”. L’arte primitiva aveva 
avuto tra i suoi sostenitori più viscerali “gli snobs, i mercanti di quadri e i poeti”, tra i quali 
Mezio segnala Julien Green, dal cui Diario è stralciato qualche passo. De Angelis, il 
Barbiere d’Ischia, “non rientra nel cliché del dilettante, maniaco del finito”; “ha poca 
dimestichezza per l’aneddoto e il pettegolezzo paesano di cui sono pieni i quadri del 
Calzolaio di Terni Orneore Metelli” (su Metelli anche 1952, nn. 24, 75; 1953, n. 19). La 
trovata di De Angelis è “nella grazia con la quale egli riprende il guazzo napoletano 
dell’Ottocento, traducendone i motivi con una materia sfioccata e calcinosa”. Egli utilizza 
“le cifre, le stampigliature, gli scarabocchi che sono stati per secoli la risorsa di tutti i 
decoratori murali”, e “ha fatto la propaganda di Ischia più di tutti gli uffici turistici”. La 
chiusa si ricollega alle battaglie de “Il Mondo” contro la speculazione edilizia e la 
distruzione del patrimonio storico e paesaggistico italiano: “quando l’Isola sarà trasformata 
in una lussuosa villeggiatura per milionari, non ci saranno che i suoi quadretti a ricordare 
l’aspetto rustico e poetico di questo salotto di pace”.   
  
10. L. VENTURI, Le Corbusier a Chandigarh, ibid., pp. 11-12. Ultimo scritto-
testimonianza del viaggio in India di Lionello Venturi (per gli scritti precedenti, 1954, n. 
122; 1955, nn. 1, 6). Venturi imposta una discussione di carattere generale sul rapporto, 
spesso difficile, tra opinione pubblica e modernità delle arti e della cultura. A 
dimostrazione dei problemi che, per affermarsi, i rinnovamenti del gusto avevano dovuto e 
dovevano affrontare, ragiona sui casi degli Stati Uniti e dell’Italia: nel caso statunitense, gli 
ostacoli maggiori erano stati il “nazionalismo” e la “epopea murale”; per quanto concerne 
l’Italia, lo scoglio principale per l’affermazione dell’arte contemporanea era l’accusa, 
lanciata da più parti, di “essere internazionale”. Nella società indiana, le novità della 
cultura erano accolte con perplessità ancora maggiore, per la fedeltà all’“insegnamento 
accademico” e per la difficoltà di instaurare un contatto con le poetiche dei “maggiori 
maestri che hanno costituito la tradizione odierna nel mondo”. Tra gli artisti indiani più 
inclini al rinnovamento, Venturi menziona, per esempio, Jamini Roy, M. F. Husain, K. H. 
Ara. Si sofferma infine su alcune scuole d’arte in India e sul progetto di Le Corbusier per la 
città di Chandigarh.       
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11. G. MARTELLI-P. SCARPELLINI, I monumenti di Spoleto (“Medioevo nel 
pollaio”), ibid., p. 12. Gisberto Martelli, Soprintendente ai Monumenti e alle Gallerie 
dell’Umbria, scrive una lettera alla Direzione de “Il Mondo” e replica allo scritto di 
Scarpellini comparso nel numero del 21 dicembre 1954 (n. 120). Chiude la polemica, nella 
stessa pagina, una precisazione di Scarpellini.    
 
12. E. CARLI, Grattacielo per Siena (“Lettere scarlatte”), VII, 4, 25 gennaio 1955, p. 
4. Enzo Carli, Soprintendente ai Monumenti e alle Gallerie di Siena, scrive a Pannunzio 
per precisare che, “in seguito all’intervento della Soprintendenza”, il progetto del 
grattacielo cui aveva fatto riferimento Maria Vegni (1954, n. 116) “è stato… ridotto di 
altezza e larghezza”. 
  
13. A. MEZIO, L'epoca astratta (“Gallerie”), ibid., p. 11. Mezio offre una panoramica 
delle esposizioni aperte in quelle settimane nelle gallerie romane (segnala, per esempio, 
una mostra di Perilli e Dorazio alla galleria di via delle Carrozze); fa presto scivolare il 
testo in direzione di una discussione generale sull’arte astratta. Distingue tra il fronte 
deteriore dell’arte non figurativa, caratterizzato da programmismo avanguardista, 
“dichiarazioni sibilline”, “fumismo dei titoli alla Calder”, “prosa ermetica”, e quello di una 
astrazione interessante che “può essere un’avventura poetica”, come in Klee, o “una 
meditazione religiosa”, come in Manessier. Insomma, per fare della buona astrazione, tutto 
stava a capire che al fondo non si trattava che di reimpossessarsi dello spirito del Van Gogh 
che “torce il quadro come una fiamma e realizza in pittura il mito attivistico di Rimbaud”: 
“non c’è nulla… di essenziale nell’esercizio astratto che non si possa trovare in Chardin, in 
Van Gogh, in Braque, o nelle macchie di salnitro che Leonardo consigliava di studiare 
come stimolo visivo qualche secolo prima di Dubuffet”. Mezio ragiona su alcuni indirizzi 
(spazialismo, tachismo) e su alcuni nomi del panorama artistico internazionale: Mirò e 
Capogrossi, inclini alla fuga “verso l’avventura poetica”; Matta e Pollock, attratti dai 
“reami immaginari della fantascienza”; Turcato, Santomaso e Moreni, mai emancipatisi 
dagli “altarini divisionisti, fauves e addirittura naturalisti”; Perilli e Dorazio, le cui opere 
erano solcate da un “fiume di lirismo”; Calder, immerso in un mondo di “favola” e giochi 
di parole alla Palazzeschi. Mezio conclude segnalando un volume di Alfred Barr, What is 
modern painting? (New York, The Museum of Modern Art, 1952). All’interno del volume, 
Barr indica in de Kooning “l’artista americano più discusso”; l’artista che rappresentava “la 
reazione… contro il purismo, contro la matematica alla Mondrian… contro il dogma 
troppo rigido della pittura pura”. Mezio trova da un lato determinante la formazione 
europea di de Kooning, i cui “mostri escono dalla stessa matrice delle caricature forsennate 
del giovane Appel, che era… il pezzo forte del padiglione olandese alla Biennale di 
Venezia” (sulla Biennale da poco conclusa, 1954, nn. 49, 56, 91, 96); dall’altro lato, ancora 
sulla scorta della tesi della continuità delle arti tra età moderna e Novecento – tesi sorrette 
dalle costanti condanne all’antistoricismo delle avanguardie -, afferma che è impossibile 
separare le intuizioni di de Kooning dalle suggestioni provenienti dall’ambiente nel quale 
si era formato, vale a dire dalle suggestioni di Ensor, Van Gogh e dell’“espressionismo 
belga”.      
   
14. A. CEDERNA, Esperanto urbanistico (“I Gangsters dell'Appia”), ibid., pp. 11-12. 
Cederna torna sulla questione della tutela dell’Appia Antica (sull’Appia anche 1953, nn. 
46, 58, 60; 1954, nn. 8, 16, 24, 27, 37, 52, 97) e mette la lente sul “libero dibattito” 
promosso in merito dal “Giornale d’Italia”. L’esito del confronto promosso dalla rivista era 
stato sconfortante: “solo una dozzina sono le persone assennate che credono davvero alla 
necessità di salvare l’Appia Antica”; per il resto era prevalsa “la rozzezza mentale dei venti 
esperti” chiamati ad esprimere il proprio parere. Di tali “esperti”, Cederna riporta alcune 
argomentazioni; in particolare, sono pubblicati alcuni stralci degli scritti di Carlo Galassi 




15. V. BLOCH, Orgoglio e pregiudizio (“Il Settecento a Londra”), ibid., p. 12. Vitale 
Bloch visita la “esposizione dei Maestri Europei del Settecento alla Burlington House di 
Londra”. Segnala le più lampanti lacune della mostra, determinate dal cedimento ai “gusti 
personali del presidente dell’Accademia Reale”: spiccava, per esempio, la scarsa 
rappresentatività delle opere dello svizzero Liotard, oppure lo “specchio deformante” con il 
quale erano state presentate la pittura italiana e quella francese. Il presidente 
dell’Accademia Reale prediligeva il ritratto, e a ciò era dovuto, in mostra, “il numero 
relativamente piccolo di composizioni storiche, classiche e mitologiche”. In riferimento 
alle opere degli italiani, la mostra voleva affermare l’equazione tra Italia e Venezia, 
sottovalutando i “diversi aspetti” dell’arte del diciottesimo secolo. Poco spazio era stato 
dato per esempio a Ceruti, a Ghislandi, a Crespi, a Creti.   
 
16. (n. f.), La linea di demarcazione (“Taccuino”), VII, 5, 1 febbraio 1955, p. 2. 
Polemica tra gli autori della pagina politica de “Il Mondo” ed i responsabili del settimanale 
comunista “Vie Nuove” in ordine al rapporto tra politica, cultura e libertà (per le precedenti 
polemiche tra liberaldemocratici e comunisti, 1953, nn. 17, 22, 28, 59; 1954, nn. 58, 62, 
95; 1955, n. 4). 
 
17. E. BATTISTI, Il gusto degli angeli, ibid., p. 11. Del volume di Francis Henry Taylor 
(“direttore del Metropolitan Museum di New York”) The Taste of Angels, “storia fausta ed 
infausta del collezionismo, da Ramsete a Napoleone”, era stata pubblicata da qualche mese 
l’edizione italiana a cura di Luigi Salerno (Torino, Einaudi, 1954). Battisti recensisce il 
volume, “divertente repertorio di notizie su tutta la storia degli amatori”.  
   
18. G. ZAMBERLAN, I dioscuri di Ferrara (“Ricordi di un mercante di quadri”), ibid. 
Zamberlan articola il proprio scritto in due parti: De Chirico in guerra e L’ex-voto di De 
Pisis. Nella prima sezione, è descritto l’approccio di De Chirico alla città di Ferrara negli 
anni della Grande Guerra. Spazio è dato agli incontri e alle frequentazioni dell’artista con 
Govoni e De Pisis, frequentazioni di cui Zamberlan riporta aneddoti gustosi. Nella seconda 
parte dell’articolo, l’autore riferisce di un curioso episodio che aveva visto protagonista 
Filippo De Pisis: nel 1941, il pittore aveva organizzato una processione “al Santuario della 
Madonna delle Grazie sul colle di Covignano”. Su richiesta di “Padre Chini, amatore 
d’arte” conosciuto nei locali della “Biblioteca Gambalunghiana” di Rimini, aveva inoltre 
dipinto un “quadretto” per lo stesso Santuario, al cui interno Chini aveva istituito un 
“piccolo Museo”.     
 
19. L. DELLA MEA, Sventramento di Lucca (“Lettere scarlatte”), VII, 6, 8 febbraio 
1955, p. 6. Della Mea interviene sulla questione-Lucca sollevata sulle colonne de “Il 
Mondo” da Antonio Cederna (1955, n. 8). Della Mea sposa appieno la battaglia portata 
avanti dal collaboratore de “Il Mondo”. 
 
20. P. SCARPELLINI, Il ritratto di un artista, ibid., p. 11. Recensione al Mio sodalizio 
con De Pisis di Giovanni Comisso (Milano, Garzanti, 1954). A partire dal numero dell’11 
maggio del 1954, su “Il Mondo”, settimanale di cui Comisso è stato collaboratore per tutti 
gli anni della direzione Pannunzio (1949-1966), erano stati pubblicati alcuni capitoli del 
libro. Merito dell’autore del volume, chiosa Scarpellini, era stato quello di avere tratto la 
vita di De Pisis “dalla provvisorietà della cronaca per condurla senza compiacenze, 
esagerazioni o ipocrisie nel posto che gli spetta tra i personaggi del nostro tempo”.  
 
21. B. ALLASON, Un'antologia del “Simplicissimus”, ibid., pp. 11-12. In occasione 
dell’uscita del Simplicissimus, “storia illustrata” del settimanale satirico firmata da Eugen 
Roth (Hannover, Fackelträger-Schmidt-Küster, 1954), Barbara Allason ripercorre la storia 
del giornale a partire dalla data della fondazione, 1 maggio 1886. La prima parte dello 
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scritto è riservata ad una panoramica sui fogli satirici europei a partire dal “Charivari”, nato 
a Parigi nel 1832. Barbara Allason si ferma sul ruolo cruciale di Albert Langen e Willy 
Grégor nei frangenti della nascita del “Simplicissimus”, e inquadra l’attività degli autori 
del giornale all’interno del “liberale e ospitale” ambiente monacense. Fornisce in seguito la 
sequenza dei collaboratori più noti e fa il punto sulle frequenti polemiche tra il giornale e il 
potere.   
 
22. E. BATTISTI, Le arti, il tempo e la scenografia, VII, 7, 15 febbraio 1955, p. 11. 
Battisti recensisce Hyatt Mayor-Viale-Della Corte-Bragaglia, Tempi e aspetti della 
scenografia, Torino, Eri, 1954. Il volume analizza l’evoluzione della scenografia tra 
Cinquecento e Novecento. Battisti osserva come tutte le definizioni fornite dagli autori 
circa il “significato dell’allestimento scenico” siano valide, perché scaturite “da un 
determinato aspetto storico” del periodo preso in esame: la “scenografia prima del 
Settecento” per Hyatt Mayor; “le scene e gli scenografi del Settecento” per Viale; la 
scenografia nell’Ottocento per Della Corte; il Novecento per Bragaglia. 
   
23. A. CEDERNA, La morte a Venezia (“I vandali in casa”), ibid., pp. 11-12. In quattro 
punti era possibile articolare la minaccia che gravava su Venezia: “costruzione di una 
nuova isola di imprecisata estensione, al capo ovest della città”; “costruzione di un nuovo 
nucleo urbano costiero… nelle isole che chiudono la laguna a est di Venezia, e a nord del 
Lido”; “costruzione di una galleria subacquea… la quale, partendo dalla costruenda nuova 
isola al Tronchetto… colleghi rapidamente la terraferma e la nuova isola”; “costruzione di 
una grande strada, da Chioggia verso Trieste (prosecuzione della Romea)”. Il “progettone” 
per Venezia era da poco ripartito, dopo che il Ministero dei Lavori Pubblici, fin dall’inizio 
degli anni Cinquanta ostile a simili soluzioni, era stato logorato dalla insistenza degli 
“interessati” e aveva finito per “dar segni di stanchezza”. Cederna era intervenuto per la 
prima volta su questioni veneziane nell’ambito del dibattito su Wright e la “Laguna 
organica” (1954, n. 13; su Venezia anche 1955, n. 33).  
 
24. S. REA, Monumento al pedone (“Aria di Napoli”), ibid., p. 12. In uno scritto dal forte 
taglio polemico nei confronti della “amministrazione laurino-fascista” di Napoli, Rea si 
sofferma su alcuni esempi di come, in città, gli amministratori se la fossero “presa con 
statue e monumenti”: a titolo esemplificativo, la “fontana di classico stile barocco… opera 
di Donato Antonio Cafaro” di largo Monteoliveto, sarebbe stata spostata nella piazza 
Trieste e Trento. 
 
25. L'INVITATO, L'asta (“I giorni”), ibid., p. 16. La cronista mondana de “Il Mondo” 
riferisce di un’asta il cui pezzo più pregiato era un “saltimbanco” che (“ha detto il 
banditore”, chiosa ironicamente L’Invitato) Antonio Mancini aveva “dipinto in Francia”. In 
seguito, il quadro, rientrato in Italia, era stato anche di proprietà di Galeazzo Ciano. Ad 
aggiudicarsi l’opera, al termine dell’asta, Ugo Ciardello, fiorentino, “di professione 
commerciante d’arte”.       
 
26. (n. f.), Niente libertà poca cultura (“Taccuino”), VII, 8, 22 febbraio 1955, p. 2. La 
pagina politica de “Il Mondo” si sofferma ancora sugli scontri tra gli intellettuali della 
Associazione italiana per la libertà della cultura, diretta da Ignazio Silone, e il quotidiano 
comunista “L’Unità” (per le precedenti polemiche tra liberaldemocratici e comunisti, 1953, 
nn. 17, 22, 28, 59; 1954, nn. 58, 62, 95; 1955, nn. 4, 16). Il Bollettino dell’Associazione 
per la libertà della cultura aveva pubblicato alcune risposte all’inchiesta aperta dagli 
“intellettuali democratici” in merito ai “recenti provvedimenti anticomunisti del governo”. 
“L’Unità” aveva riproposto alcuni passi, scegliendo però con cura “quelli favorevoli al 
punto di vista comunista” e ignorando gli altri.   
 
27. A. MEZIO, La “lezione” dei bambini (“Gallerie”), ibid., p. 11. Mezio recensisce la 
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“esposizione di pitture di bambini organizzata a Palazzo Venezia dalla sezione italiana 
dell’Unesco” (sull’arte dei ragazzi e degli ingenui, in polemica contro ogni accademismo e 
formalismo, era sempre stata vigile l’attenzione di Mezio; si veda, per esempio, 1950, nn. 
43, 63, 66; 1951, n. 30). Mezio stralcia alcuni passi dai giudizi sull’arte dei bambini 
formulati da Malraux e, in una discussione generale, invita a non attribuire ad essa “un 
significato esorbitante”. Malraux scriveva che l’arte dei bambini è “fuori della storia”, 
perché “manca d’esperienza, e perciò di stile, che è la chiave per entrare nella storia”. 
Sicché “non esiste una lezione dell’arte infantile, e la poetica del fanciullino è 
un’invenzione di adulti”. “Le favole” sono scritte da “persone grandi”, e i bambini “non 
amano la favola, ma la realtà”: “guai a dir loro che Pinocchio o Cappuccetto rosso sono 
delle finzioni”. Riguardo alle opere esposte, Mezio tiene i piedi in terra e ribadisce che “il 
ragazzo sano, equilibrato… è quello che smette simili esercizi non appena entra nell’età 
della riflessione”; sicché le pitture in mostra interessavano solo gli psicologi, “che 
attraverso questo pittoresco materiale grafologico cercano l’uomo che cresce piuttosto che 
l’artista in nuce”.        
   
28. L. CASTELLANI, Giornate brevi (“Dal taccuino di un calcografo”), ibid., pp. 11-
12. Ancora ricordi e suggestioni visive: tra memorie e aneddoti di vita campestre, qualche 
riga sull’arte di Van Gogh, alcune considerazioni sulle nature morte di Cézanne e qualche 
allusione a Zurbarán.  
 
29. R. PANE, L'urbanista autorizzato (“I vandali in casa”), ibid., p. 12. Pane fa 
riferimento allo scritto di Comisso dell’11 gennaio (1955, n. 5) e prende posizione in 
materia di tutela dei beni culturali a Venezia (su architettura ed urbanistica in laguna, si 
veda anche 1955, n. 33). Tra i casi segnalati: la trasformazione della “corte con un po’ di 
verde” attigua alla chiesa di S. Giovanni in Bragoria in “una casetta ambientata, con 
terrazzina”; la recente costruzione di una “casa a sei piani… sulle Fondamenta Nuove”; 
l’edificazione di una “casa, sulla riva degli Schiavoni, di ben due piani più alta delle 
laterali”; la “dilatazione di piazzale Roma” e la “conseguente demolizione della palazzina 
Oreffice”; l’occultamento della chiesa di S. Angelo. Cosa grave, chiosa Pane, era che “i 
progettisti più attivamente impegnati a peggiorare le condizioni urbanistiche di Venezia” 
erano “tutti o assessori o membri della commissione edilizia comunale”: Pane segnala, per 
esempio, l’ingegnere Dell’Olivo, l’architetto Cristofoli, l’architetto Scattolin.    
 
30. G. RAIMONDI, La valigia delle Indie, VII, 9, 1 marzo 1955, p. 9. Nel paragrafo 
Con Maccari a Bologna, Raimondi si concentra sull’arte del vignettista de “Il Mondo” e 
sul suo “diario in figure”, frutto del lavoro “continuo, senza interruzioni, da più di 
trent’anni”. Tutti i “motivi consueti” registrati nel diario visivo di Maccari sono 
rigorosamente classificati: “donne, donnone e fanciulli… uomini: attempati e giovinotti, in 
maglia, in camicia, in mutande”. Riguardo all’uso del colore, Raimondi torna al Maccari 
del “Selvaggio”: colore che “cala sul disegno, lo riveste, al modo… di come il colore 
accompagna l’inchiostro nero della vecchia stampa di piazza e di mercato”. Nella parte 
conclusiva dello scritto, Raimondi si ferma sugli incontri bolognesi di Maccari con Leo 
Longanesi e Giorgio Morandi; termina con un appunto sulle fonti visive di Mino: Forain e 
Grosz, soprattutto.    
 
31. L. CECCHI PIERACCINI, Pascarella ritrovato (“La vita di un solitario”), ibid., p. 
10. Leonetta mette la lente su Cesare Pascarella a poche settimane dall’uscita dell’Opera 
Omnia (Tutte le opere, Milano, Mondadori, 1955). Il volume di Mondadori, aggiunge 
Leonetta, “si abbellirà della riproduzione di trenta o quaranta disegni del poeta-pittore”. La 
collaboratrice de “Il Mondo” indugia sull’opera pittorica di Pascarella, perlopiù “tavolette a 
olio, di carattere macchiaiolo, e circa duemila disegni di varia natura e importanza”. Tra 
questi ultimi, “circa trecento sanguigne raffiguranti quel mondo di piccola gente che egli 




32. A. MEZIO, L'anonimo dechirichiano (“Gallerie”), ibid., p. 11. Mezio indugia sul 
dilagante “scandalo dei falsi De Chirico” (lo scritto si inserisce nella ricca sequenza di 
articoli dedicata all’artista, inaugurata da 1949, n. 21, e proseguita, per esempio, con 1954, 
nn. 19, 38, 91, 111; 1955, n. 18). De Chirico aveva scoperto, “nella collezione d’un 
amatore romano, altri due quadri recanti abusivamente la sua firma”. Mezio imposta una 
storia della falsificazione a partire dalla “definizione del falso” tentata da Tilgher in un 
articolo pubblicato qualche anno prima, e arriva alla conclusione che “come pratica, come 
costume, come mentalità e diciamo pure come coscienza professionale, il falso artistico è 
un fenomeno che compare nel Seicento, con la formazione di un grande mercato artistico 
internazionale”. Il pensiero di Mezio, bagnato in un liquido di filosofia crociana (pratica 
costante per i critici delle pagine di cultura de “Il Mondo”), si conclude con la 
constatazione che il falso è “uno pseudo concetto che non corrisponde a nessuna realtà”. 
Mezio segnala la attualità e la gravità del problema e, in relazione al caso preso in esame, 
aggiunge che “il problema dei falsi De Chirico è complicato da una quantità di versioni 
fabbricate da De Chirico, prendendo come modello i suoi vecchi quadri”. Mezio propone 
ironicamente di “creare una Scuola o Maniera dechirichiana, e di trasferirvi tutti i falsi… 
che circolano sul mercato”: ciò avrebbe consentito anche di “versare opportunamente 
qualche brutto originale sul conto dell’Anonimo dechirichiano” (sui falsi anche 1955, n. 
40). 
  
33. A. CEDERNA, L'isola maledetta (“I vandali in casa”), ibid., pp. 11-12. Cederna 
torna su questioni veneziane dopo lo scritto del 15 febbraio (1955, n. 23), concentrandosi 
su uno dei problemi già sollevati: “la costruzione… di una nuova isola all’estremità 
occidentale di Venezia, in località Tronchetto, tra la Stazione Marittima e il ponte 
translagunare”. La nuova isola era “stata approvata all’unanimità dal Consiglio Superiore 
dei Lavori Pubblici”; non mancava “che la firma del ministro Romita”. Cederna narra “la 
storia della gestazione di quest’isola”: dalle esigenze di nuovi spazi manifestate nel 1951 
da “una società di magazzinaggi refrigerati”, ai primi pareri favorevoli del “Magistrato 
delle Acque” e del Soprintendente, pareri in un primo tempo annullati dal veto posto dal 
Consiglio Superiore del Lavori Pubblici; dalla formazione di “una commissione per lo 
studio idraulico-urbanistico di Venezia”, alla definitiva approvazione avvenuta con 
l’esplicito consenso del Direttore Generale delle Antichità e Belle Arti. Per chiudere, 
Cederna riporta alcune delle “pietose” giustificazioni prodotte da quanti volevano la 
costruzione dell’isola. Agli scritti di Cederna risponde Neri Pozza, in una lettera pubblicata 
sette giorni più tardi (1955, n. 35).    
 
34. A. MEZIO, L'800 francese a Roma (“Gallerie”), VII, 10, 8 marzo 1955, p. 11. Al 
Palazzo delle Esposizioni era aperta la Mostra di capolavori della pittura francese 
dell’Ottocento. Mezio invita chi avesse voluto visitare la mostra a liberarsi da tentazioni 
nazionalistiche, che avessero avuto l’ardire – “la specialità di Ojetti” – di impostare 
“mortificanti paralleli” con la coeva pittura italiana. Mezio cita i testi del cataologo della 
mostra (Roma, De Luca, 1955) e ricostruisce le ragioni della difficoltà della ricezione 
italiana delle poetiche realiste ed impressioniste. Non erano state sufficienti alcune mostre 
curate da Nino Costa o Vittorio Pica tra Otto e Novecento, né la pittura francese era stata 
rappresentata a dovere alle prime Biennali di Venezia. Nonostante la mostra fiorentina 
dell’impressionismo nel 1910, tra le due guerre l’arte francese era ancora “lettera morta” in 
Italia e a Roma, “per i frequentatori del Caffè Greco e della terza sala di Aragno”: “in altre 
faccende affaccendati, i pittori italiani tacciati d’audacia preferivano allora afferrare 
qualche eco della nuova cultura attraverso i sottoprodotti di Monaco e magari di Berlino, 
invece di gettarsi direttamente sugli originali”. Unica, magra consolazione: “l’ingresso 
dell’Impressionismo al Museo è stato anche per la Francia un’operazione dolorosa”. “In 
fatto di rivoluzione la borghesia media arriva fino… alle sciabolate di Boldini… ma trova 
dure per i propri denti le mele di Cézanne e troppo scandalose le impavide ninfe di 
Renoir”. Agli aspetti mondani della mostra dell’Ottocento francese si sarebbe dedicata 
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qualche settimana più tardi Giulia Massari (1955, n. 45).    
 
35. N. POZZA, 128 mila germi a centimentro cubo (“La morte a Venezia”), ibid., pp. 
11-12. Neri Pozza scrive a Pannunzio intervenendo nel dibattito su architettura e 
urbanistica a Venezia aperto qualche settimana prima su “Il Mondo” da Antonio Cederna 
(1955, nn. 23, 33; su questioni veneziane anche Pane, 1955, n. 29). Pozza concorda sulla 
gravità dei probemi messi sul tavolo da Cederna e indica la strada per progetti futuri frutto 
di “modestia e misura”, sganciati dalle “follie” devastatrici dei “tecnici veneziani”.  
 
36. A. MEZIO, Il pittore e la sua saggezza (“Gallerie”), VII, 11, 15 marzo 1955, p. 11. 
Mezio recensice la mostra di André Derain nelle “sale del Museo di Arte Moderna di 
Parigi” e, dopo l’articolo comparso ne “Il Mondo” il 14 dicembre 1954 (n. 117), torna 
sull’artista francese, scomparso qualche tempo prima. Lo scritto è un nuovo omaggio 
all’arte del maestro, della cui vita e della cui opera sono riportati i momenti salienti; di 
Derain è discussa, inoltre, la fortuna critica. Mezio denuncia “il disinteresse della critica” e 
la “svogliatezza del pubblico” nei confronti di una delle “figure più determinanti dell’arte 
europea degli ultimi cinquant’anni”. Annuncia la prossima apertura alla Galleria 
Charpentier dell’esposizione della famosa collezione “raccolta dall’artista per i suoi ozi di 
intellettuale” (“totem africani… oreficerie della Costa d’Avorio… statuette etrusche”) e si 
dilunga sul manoscritto – inedito - L’arte di dipingere, nel quale Derain aveva condensato 
“note e riflessioni” da cui trapelava grande “ansietà”. Alcuni stralci del testo erano stati 
pubblicati nel “catalogo della Mostra postuma” parigina. L’ultimo giudizio di Mezio è 
tranciante, e si sostanzia di una discussione generale sui due fronti contrapposti dai quali si 
sfidavano gli artisti contemporanei; “nella diatriba sul Novecento, che parve accomunarlo 
ai parrucconi della maggior specie, Derain si assunse la parte del contraddittore e la recitò 
fino all’auto-lesionismo. Il tempo distinguerà tra il pompiere tipo De Chirico e l’obiettore 
di coscienza tipo Derain”. Mezio si schiera ancora una volta a favore dell’artista 
“personaggio indipendente”, dai percorsi culturali appartati, al di fuori dei circuiti artistici 
più in voga. Convinzioni che, trasportate negli ambienti visivi del secondo Novecento, si 
mutavano in sospetto tanto per gli esclusivi ambienti ospitanti gli artisti della non-
figurazione, quanto per il realismo sostenuto dai mezzi economici e dalla propaganda del 
partito comunista.       
 
37. A. CEDERNA, La spinta a Oriente (“La città eternit”), ibid., pp. 11-12. Con gli 
scritti della serie La città eternit, Cederna torna a mettere l’obiettivo su Roma. È valutata 
positivamente la relazione stesa “dal comitato di elaborazione tecnica”, relazione che 
impostava “il problema della trasformazione di Roma in un organismo vivo, con criteri 
moderni e progrediti”, non sganciati dalla responsabilità del “salvataggio integrale del 
vecchio centro”. Sono riportati i nomi degli urbanisti del comitato: Del Nebbio, Lenti, 
Marino, Muratori, Nicolosi, Piccinato e Quaroni. Cederna analizza lo svilippo della città di 
Roma nei decenni precedenti al piano: Roma che, “nonostante le pie intenzioni di 
pianificatori e sventratori, ha potuto mantenere una spinta prevalente in una direzione”, 
l’Est. Il piano regolatore avrebbe dovuto mantenere tale orientamento, nonostante “i più 
rozzi” continuassero a sostenere che “in un altro punto cardinale”, quello che poteva 
vantare la costruzione dell’E 42, si aprivano per la città migliori prospettive di espansione. 
Non era mancato l’intervento di Piacentini che, ricusando il citato sviluppo della città verso 
est, sosteneva che Roma dovesse “conformarsi a guisa di cipolla, col centro antico in 
mezzo”.   
 
38. E. BATTISTI, Sapere e vedere (“Una guida all'arte moderna”), ibid., p. 12. Battisti 
recensisce la nuova edizione della Guida all’arte moderna di Roberto Salvini (Milano, 
Garzanti, 1954; per la recensione della prima edizione, 1949, n. 36). Tra i meriti del 
volume, Battisti segnala l’invito di Salvini, che “segue l’estetica crociana”, a “sceverare ciò 
che è poesia da ciò che è letteratura o semplice produzione artigiana”. Ancora sulla scorta 
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dell’estetica crociana, Salvini sottolineava che “l’arte nasce da un atto di creatività, e deve 
trascendere anche gl’idoli mentali, come l’idea della bellezza, delle proporzioni, della 
prospettiva”. Nel volume di Salvini, Battisti individua alcuni nodi dirimenti, tra i quali il 
sospetto nei confronti dell’arte astratta: “quello che conta”, chiosa Battisti, “è che il tema, 
astratto o naturale, corrisponda all’intima vocazione dell’artista”. La recensione alla 
seconda edizione del volume dimostra la centralità, nelle pagine di cultura de “Il Mondo”, 
delle posizioni dei crociani (Salvini, oltre a Ragghianti). Sui testi del filosofo 
l’aggiornamento era costante: in un articolo comparso ne “Il Mondo” solo due settimane 
prima (1955, n. 32), Mezio aveva fatto preciso riferimento alle posizioni crociane in 
materia di arti visive; ad un antiformalismo di matrice anche crociana, inoltre, devono 
essere ricondotti i costanti apprezzamenti nei confronti dell’arte dei primitivi, contro la 
citata “idea della bellezza”.      
 
39. M. L. GUAITA, Brunelleschi al neon (“Posta da Firenze”), VII, 12, 22 marzo 
1955, p. 10. Nell’ambito delle frequenti polemiche de “Il Mondo” contro il macchinismo 
della civiltà contemporanea, Maria Luigia Guaita riferisce di un “nuovo edificio” “per 
Borsa-Merci”, edificio sorto a Firenze “fra il Palazzo di Parte Guelfa e la Loggia del 
Porcellino”. L’edificio si era sviluppato “per un’altezza doppia del previsto”, ed il 
costruttore “ha perfino fatto scalpellare, per fini decorativi, una parete, per illuminarvi alla 
luce di lampade al neon una donnona che fila”. “Sovrintendenza alle Belle Arti, Uff. Tec. 
Comunale… Amici (sinceri ma inconcludenti) del Paesaggio hanno assistito naso all’aria” 
ad una costruzione che si articolava “secondo le istruzioni delle scatole dei ragazzi”.  
 
40. A. MEZIO, Falsi e veri (“Gallerie”), ibid., p. 11. Ancora sulla questione dei “quadri 
falsi” (questione introdotta in 1955, n. 32, in riferimento al caso De Chirico): il critico 
d’arte de “Il Mondo” discute un articolo di André Chastel comparso in “Le Monde” (5 
marzo 1955). Da un lato sono introdotti nuovi aneddoti relativi alla storia della 
falsificazione così come era stata impostata nell’articolo del 1 marzo - aneddoti in parte 
ricavati da fonti letterarie tra le quali Nel mondo degli antiquari di Luigi Bellini (volume 
citato nella seconda edizione, Firenze, Del Turco, 1950); dall’altro sono spese alcune righe 
sul “mercato clandestino fiorito ai margini della pittura moderna”.   
   
41. G. RAIMONDI, La valigia delle Indie, ibid., pp. 11-12. Raimondi dedica alcune righe 
alla vita e all’arte di Felice Giani, artista piemontese trasferitosi a Bologna nel 1774. Subito 
introdotto nella bottega dei Gandolfi, aveva trovato casa in vicolo della Pusterla. Giani 
aveva viaggiato molto: Roma, Faenza, Forlì. Fu anche in Francia, a Parigi. Raimondi si 
chiede “cosa avrà promosso e scatenato” l’arte di Giani; conclude che alla sua arte possono 
essere fatte risalire “le tracce di uno spirito nuovo, o moderno, che ne rimangono in 
Gericault, in Delacroix, in Daumier”.   
 
42. E. BATTISTI, L'olandese errante, VII, 13, 29 marzo 1955, p. 11. Battisti recensisce 
la Vie de Van Gogh di Henri Perruchot (Paris, Hachette, 1955). Il risultato del lavoro di 
Perruchot “è interessante”, chiosa Mezio: una “vasta bibliografia” è arricchita da “ricerche 
personali” e da spunti provenienti dalla “diretta conoscenza dei luoghi dove l’artista visse”.  
 
43. A. CEDERNA, Infelicità di Tantalo (“Maschere di gesso”), ibid., pp. 11-12. Nella 
convinzione che “il fascismo culturale è veleno italiano perenne”, Cederna ritorna sulle 
“bassezze commesse e progettate dalla nostra cultura ufficiale nel ventennio fascista”. 
Strumento ineludibile per l’approfondimento della “romanità riscoperta” o della “storia del 
brutto a Roma”, “le quasi seicento pagine dei Taccuini di Ugo Ojetti”, “incarnazione 
perfetta del chierico traditore” (Firenze, Sansoni, 1954; sul volume anche Raimondi, 1954, 
n. 11). Cederna pesca nella “ricchissima e istruttiva congerie di fatti” descritti nelle pagine 
del volume: dall’entusiasmo di Ojetti a seguito della inaugurazione dell’Ara Pacis, ai 
giudizi assolutori appuntati dall’intellettuale a margine delle operazioni militari della 
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Germania nazista alla fine degli anni Trenta. L’ultima considerazione è una accusa rivolta 
ai “fascisti” del secondo Novecento: “insieme ad Ojetti, in questi Taccuini, sono tutti 
coloro che oggi ne dicono male, pur essendone gli eredi ideali”: “membri di consigli 
superiori, funzionari, insomma i veri responsabili dell’attuale organizzata rovina dell’Italia 
antica”.   
 
44. G. ZAMBERLAN, L'ombrello di Manet (“Ricordi di un mercante di quadri”), ibid., 
p. 12. Ancora ricordi depisisiani (memorie della frequentazione con il Marchesino Pittore 
anche in 1955, nn. 18, 63). Notizie sui soggiorni di De Pisis “a Pozzale vicino a Calalzo, a 
Fiera di Primiero e San Martino, a Cavalese nella val di Fiemme”, tutti degli anni tra le due 
guerre. A seguire, aneddoti collegati alla vita e all’arte depisisiana: dalla morte della madre 
ai primi successi delle sue opere, a Cortina, nei primi anni Trenta. A Cortina l’artista 
sarebbe tornato anche tra 1936 e 1937.     
  
45. L'INVITATO, Arte (“I giorni”), ibid., p. 16. Nel contesto della pagina di cronaca 
mondana, L’Invitato indaga le ragioni dell’interesse della “borghesia romana” per le 
esposizioni d’arte inaugurate in quelle settimane nella capitale. L’attenzione dei romani era 
catturata in particolare dalla mostra dell’Ottocento francese (sull’esposizione aveva scritto 
Mezio in 1955, n. 34): “si direbbe”, chiosa ironicamente L’Invitato, “che tutti abbiano una 
infarinatura generale di impressionismo”. Sicché “Degas è quello della ballerina”, 
“Rousseau fu impiegato del dazio”.     
 
46. A. MEZIO, Una pittrice inedita (“Gallerie”), VII, 14, 5 aprile 1955, p. 11. Ancora 
sulla Scuola romana: Mezio ritenta un giudizio storico-critico, perché “si scorge male 
l’elemento di coesione capace di giustificare l’etichetta sociale” (sulla Scuola romana e sui 
suoi pittori si veda, per esempio, 1949, n. 11; 1950, n. 9): l’impronta decisiva alla Scuola 
poteva essere attribuita al “tonalismo” di Mafai o, e solo in chiave antitetica, alla “gamma 
pompeiana” della pittura di Scipione. Tra i due nessuna tangenza, esclusa 
“l’immaginazione romantica” ed il profilo di “ribelli al novecentismo”. Chiave di volta, per 
Mezio, la figura di Raphaël (sull’artista anche 1952, n. 23), “amica comune che guida i… 
primi passi” di Mafai e Scipione. Raphaël, “una di quelle straniere frenetiche e un po’ 
magroline di cui rigurgita la cronaca della bohème internazionale dopo la prima guerra 
mondiale”; dalla metà degli anni Venti a Roma, “pittrice improvvisata, autodidatta, 
primitiva, espressionista o surrealista”. Dall’arte della donna erano stati calamitati i critici, 
sedotti dal “curioso impasto di romanismo e di gusto popolare”, impasto che rimandava a 
Chagall, al Doganiere e al “folk orientale”. Raphaël non era stata “subalterna” a Mafai e 
Scipione, ma “rivale” o, addirittura, aveva avuto il ruolo di “generosa incubatrice”. Mezio 
conclude indagando le ragioni del silenzio creato attorno all’artista, rimasta perlopiù 
“sconosciuta o press’a poco inedita”: per anni “saggiamente nell’ombra del marito”, aveva 
subito in seguito “la persecuzione razziale, poi la guerra”, infine la perdita di molte delle 
proprie opere. Di queste opere erano rimasti “qualche fotografia, e qualche esemplare che 
la Galleria La Colonna espone la prossima settimana a Milano insieme ad alcuni pezzi di 
scultura”. Sculture imbevute di “un intellettualismo alla Epstein” e “una volontà di potenza 
che… può sembrare esorbitante”. Raphaël “è forse e senza forse il fenomeno più 
impressionante della scultura europea dopo Ernesto De Fiori”.              
  
47. R. PANE, I fasti del viceregno (“I vandali in casa”), ibid., pp. 11-12. Pane fa propria 
la preoccupazione espressa sulle medesime colonne da Rea a proposito “dell’arbitrio e del 
disordine amministrativo” di Napoli (1955, n. 24). In quei giorni due parlamentari, “il sen. 
Riccio, democristiano, e l’on. Sansone del P. S. I.”, erano intervenuti sulla questione con 
un “pubblica accusa” all’amministrazione Lauro. Tra le azioni contestate alla maggioranza, 
scempi urbanistici ed architettonici tra cui “lo sconcio della fontana di Monteoliveto che si 
vuole per forza trasferire in piazza Trento e Trieste” (sul caso si era soffermato anche Rea). 
Alla radice dei problemi di Napoli, la mancata approvazione del piano regolatore generale: 
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la mancanza di un regolamento edilizio consentiva a Lauro di procedere “secondo i casi”. 
Non mancava tuttavia “operosità” architettonica: era appena stata messa in gara “la 
costruzione di quattro fabbricati… per l’altezza di trentadue metri, già superiore al limite 
fissato in quella zona”. Tra gli altri esempi forniti da Pane, un riferimento a Mergellina, 
questione indagata sulle stesse colonne l’anno precedente (1954, n. 47). 
   
48. L. CASTELLANI, Cappelli di cardinali (“Dal taccuino di un calcografo”), ibid., p. 
12. Tra gli appunti di Castellani finiscono una visita a Notre-Dame e qualche nota sulla 
pittura di “Jan Bruegel l’Ainé”, Rembrandt e Chardin; per chiudere, osservazioni sul 
Ritratto di Vollard, opera di Cézanne. 
 
49. M. L. GUAITA, I casermoni sull'Arno (“Posta da Firenze”), VII, 15, 12 aprile 
1955, p. 11. Dalla denuncia dei “casermoni” elevati sulla “sponda destra dell’Arno”, 
Maria Luigia Guaita passa ad analizzare la situazione urbanistica ed architettonica 
fiorentina a partire dalla ricostruzione successiva alla seconda guerra mondiale. Non era 
possibile essere soddisfatti delle operazioni in atto, chiosa Guaita, a meno di essere “gli 
eredi diretti o collaterali di coloro che ebbero modo di entrare in quel vasto giro di lucrosi 
affari che questa ricostruzione ha generato”. Tra i responsabili, il Sindaco di Firenze che, 
incurante delle proteste degli Amici del Paesaggio e della Lega per la difesa estetica di 
Firenze, assolveva “gli speculatori in cambio di un pedaggio”.     
  
50. A. CEDERNA, Pietà per i ricchi (“Il giardino d'Europa”), ibid., pp. 11-12. Cederna 
stende il bilancio di una visita a “una decina di chiese romane, costruite negli ultimi cinque 
anni”: elemento unificante, “l’ostentazione dello sfarzo, lo sfoggio di una inane 
monumentalità, la desolante e pretenziosa insincerità delle forme architettoniche”. I casi 
esaminati: la chiesa di S. Maria Mediatrice, “appartata” rispetto alla via Aurelia sulla quale 
era stato costruito il “quartier generale” dei frati minori francescani; le due chiese fatte 
costruire dalla Pia Società S. Paolo in via Grottaperfetta; S. Eugenio al Viale delle Belle 
Arti, comprendente “una chiesa con cripta, chiostro, casa parrocchiale…”; il Tempio 
Votivo del Sacro Cuore di Maria in piazza Euclide (su cui 1954, n. 61); “una chiesa 
nuovissima e di sagoma inedita” sorta “nello squallido villaggio di S. Francesco”; la chiesa 
che stava “prendendo forma” a Vitinia, “borgata abusiva e costruita clandestinamente”; le 
“due grandi chiese parrochiali di S. Pio V alla Madonna del Riposo e di S. Maria Goretti al 
Nomentano”; la chiesa della parrocchia di S. Leone al Prenestino. Tra i progetti non ancora 
realizzati, menzionata la chiesa che sarebbe sorta “sul Monte Mario, nella nuova piazza 
della Balduina”. Alla fondazione di nuove parrocchie, presiedeva la “Pontificia Opera per 
la preservazione della Fede e per la provvista di nuove chiese in Roma, fondata da Pio XI 
nel 1930”.   
 
51. A. MEZIO, Nei giardini di Bonnard (“Gallerie”), VII, 16, 19 aprile 1955, p. 11. 
“Settanta dipinti di Bonnard” erano esposti a Milano “nel palazzetto della permanente”, 
“preceduti da una saletta dedicata al Bonnard disegnatore, litografo, cartellonista e 
illustratore della bella epoca” (quest’ultimo, “scorcio rapidissimo ma utile sulla formazione 
giapponesizzante e botticelliana dell’artista”). La mostra di Bonnard si innestava nella 
“tendenza attuale della letteratura sull’arte… per i consuntivi storici”: “queste mostre 
[Mezio esemplifica attraverso alcuni riferimenti alle esposizioni organizzate negli anni 
precedenti dall’Ente Manifestazioni Milanesi, da Caravaggio a Picasso] … sono un 
bilancio di avvenimenti e al tempo stesso delle monografie esaurienti sui singoli artisti”. In 
questo senso, l’operazione-Bonnard vista a Milano risultava “efficace anche per il 
pubblico, il quale vi impara a discernere, a ragionare, e soprattutto a farsi un’idea meno 
romantica e più stringente della creazione artistica”. Mezio ripercorre le fasi salienti della 
formazione di Bonnard. Ad inizio Novecento, l’artista “si rilegge i classici 
dell’Impressionismo” e “soprattutto Gauguin”, “ma nello stesso tempo sacrifica a una 
produzione di circostanza a base di ritratti e di pannelli per salotti che sarà la rovina del suo 
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amico Vuillard”. “Col suo aspetto fisico di giapponese occidentalizzato, Bonnard passa 
senza battere ciglio attraverso lo schieramento rivoluzionario che in quegli anni batte sulle 
violenze giovanili dei fauves e sulle speculazioni astratte dei cubisti, e resta fedele allo 
spettacolo borghese”: “sarà il grande poeta dello stile liberty”. “Come Renoir e Cézanne, 
anche Bonnard reagisce alla dispersione impressionista, rifiuta… le fissazioni scientifiche 
dei divisionisti”; trova la propria strada “intensificando la saturazione delle zone 
cromatiche fino ad assorbirvi tutte le precedenti preoccupazioni luministiche”. Non era 
stato “un celebratore panteistico della natura”, né “un istintivo perduto dietro un sogno 
bizantino di astratta decorazione”: la sua pittura è “espansione di felicità”, e attraverso di 
essa Bonnard “ricostruisce l’universo-spugna di Virginia Woolf”.     
  
52. V. CIARDO, Le modelle del Quartiere Latino (“Napoli 1928”), ibid., pp. 11-12. 
“Nel 1928 anche Napoli ebbe il suo Quartiere Latino”, esordisce Ciardo, “e fu merito del 
pittore don Peppino Uva”. L’artista, pittore di retroguardia “specializzato in fiori, frutta, 
animali e scenette popolaresche”, aveva lo studio in via Rosaroll, “sulla terrazza di un 
palazzone di sei piani, nei pressi di porta Capuana”. Uva “ebbe l’idea di una specie di 
villaggio d’artisti”: “nella primavera del 1928, in nove pittori eravamo sistemati in via 
Rosaroll nell’ordine seguente: Uva, Bresciani, Mercadante, Lalli, Striccoli, Ciardo, Rispoli, 
e Prisciandaro e Buonoconto insieme”. Il Quartiere Latino di Napoli aveva attirato fin da 
subito l’attenzione di giornalisti ed amatori; “veniva lassù”, per esempio, “il pittore-poeta 
Luca Postiglione”. Ciardo amplia il proprio discorso offrendo testimonianze gustose 
dell’ambiente artistico napoletano tra le due guerre, in particolare in riferimento allo 
scontro tra modernità e passatismo. La stagione del Quartiere Latino, e delle sue “bizze di 
modelle” attirate dalla “solitaria figura del pittore sbattuto”, finì dopo appena dieci anni: 
“nel 1938 morì Peppino Uva”; “nel 1940 venne la guerra e fu la fine”.     
   
53. G. MARMORI, La mano di Picasso (“Aria di Parigi”), ibid., p. 12. Memorie e 
aneddoti di vita artistica parigina. Marmori racconta la storia di Max, “un esile pittore 
cubano di diciannove anni che aveva conosciuto il Maestro [Picasso] sulla Costa Azzurra, 
abbordandolo decisamente sulla spiaggia di Vallauris”. Max sosteneva di avere “scoperto il 
trucco di molta parte della tecnica picassiana”: “l’espediente era quello di comporre figure 
umane e animali sommando in ciascuna di queste vari elementi contenuti nelle altre”. 
Secondo Max, anche i pittori del Rinascimento e della pittura fiamminga “avevano 
palesemente utilizzato questa tecnica”. Tra i successivi incontri dell’artista cubano, che 
“usciva dalla stanza… solo per fare pazzie”, quelli con Jean Cassou e Orson Welles.    
 
54. L'INVITATO, Premiazione (“I giorni”), ibid., p. 16. L’Invitato riferisce della 
cerimonia di consegna di un premio letterario: tra i vincitori, scelti da una commissione di 
cui faceva parte anche Antonio Baldini, figuravano i nomi di Carlo Levi e Pia 
D’Alessandria. A testimonianza del rapporto stringente tra arte e politica nell’immediato 
dopoguerra e nell’impostazione culturale de “Il Mondo”, viene un aneddoto sul quale 
L’Invitato non glissa: qualcuno, tra il pubblico, “guardando gli intervenuti, molti dei quali 
militano in Unità Popolare”, non aveva mancato di osservare che “si ricostituisce il partito 
d’azione”.  
 
55. A. MEZIO, Il fiorista di montagna (“Gallerie”), VII, 17, 26 aprile 1955, p. 11. 
Mezio recensisce I fiori nell’arte, volume accompagnato da testi di Nietta Aprà (Milano, 
Martello, 1954). “Si tratta di una ventina di tavole a colori, scelte con la sola 
preoccupazione di mettere insieme un grazioso florilegio di immagini pittoresche, 
spaziando o piuttosto saltabeccando da Simone Martini a Morandi”. Mezio osserva che “i 
pittori di fiori si staccano abbastanza rapidamente dalla consorteria dei colleghi per 
diventare lavoratori in proprio”: a tagliarli fuori, “la discussione di principio sui generi in 
pittura”, che nel Seicento, per esempio, fu alla radice della lite fra i “fioranti” e 
l’Accademia romana di San Luca. Solo l’Ottocento sarebbe riuscito a riscattare il genere: 
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“non è un caso se nel libretto dell’editore Martello una metà e più delle riproduzioni 
toccano agli impressionisti”. Senza scordare “la moda delle stampe giapponesi”, che 
“diffonde il gusto della stilizzazione liberty, ma nello stesso tempo inizia l’epoca al 
linguaggio dei fiori”. “Una nuova pittura di fiori” tra Otto e Novecento, insomma, che ha 
avuto tra i suoi interpreti più alti Van Gogh, Redon, Matisse, Vlaminck, Chagall, Dufy, 
Nolde. Mezio chiude segnalando due nomi rimasti fuori dall’antologia curata da Nietta 
Aprè, vale a dire Mario Mafai e Fiorenzo Tomea. Tomea, soprattutto, che, quando “si 
scarica del suo bagaglio intellettuale”, raggiunge “la poesia rustica del fiorista di 
montagna”; sempre di Tomea, in quei giorni era aperta una mostra alla Galleria Alibert di 
Roma (su Tomea “primitivo”, Tomea pupillo di Edoardo Persico, l’attenzione di Mezio era 
sempre stata alta a partire da 1951, n. 6).          
 
56. V. OMODEO, Assedio al castello (“I vandali in casa”), ibid., pp. 11-12. Vittoria 
Omodeo interviene nelle battaglie per la tutela dei beni culturali e paesaggistici di Napoli 
portate avanti sulle colonne de “Il Mondo” da Rea e Pane (1955, nn. 24, 47). Segnala la 
situazione della “zona di S. Elmo” e del suo Castello: nei mesi precedenti “il verde è stato 
divorato e il forte è stato assediato sempre più da presso dalle banali sagome del cemento 
armato”. A difesa del Castello, si era registrato “un esposto di due membri del Comitato 
per la difesa del Paesaggio, prof. Morisani e prof. Pane” (entrambi collaboratori de “Il 
Mondo”), al seguito del quale “la direzione generale competente del ministero della P. I. 
mandò l’ordine telegrafico di sospendere i lavori e di aspettare una inchiesta ministeriale”: 
“ma niente venne sospeso”. Il problema era che a Napoli “l’amministrazione della legge è 
affidata… all’iniziativa privata”.     
 
57. E. BATTISTI, L'angelico senza aureola (“Il colore dei maestri”), ibid., p. 12. 
Battisti recensisce il volume Fra Angelico, di Giulio Carlo Argan (Ginevra, Skira, 1955). 
All’interno della monografia, Argan cerca di fare chiarezza nel rapporto tra artista e 
religiosità, problema al cui cospetto “bisognerebbe essere estremamente cauti”. La 
bibliografia relativa all’Angelico procede da Vasari, “che ci parla di lui come d’un peintre 
naïf”, e passa per la critica romantica, che lo aveva visto come “un mistico che dipingeva 
in estasi”. Era stato Roberto Longhi a sfatare il mito del primitivismo dell’artista, e a 
scrivere della cultura “scaltrita ed audace del pittore”. Argan riesamina la questione dei 
rapporti “tra l’Angelico artista con la religiosità contemporanea”, sulla scorta della 
convinzione che, “per il suo compito di predicatore, Fra Giovanni non poteva ignorare i 
problemi dell’arte sacra del tempo”. Argan conclude che “l’Angelico sente che una riforma 
profonda è in atto, e non la contrasta, ma cerca d’impedire che essa finisca per distogliere 
l’arte da quelli che tradizionalmente erano i suoi fini religiosi e didattici”: tenta, insomma, 
“una mediazione fra il medioevo e l’umanesimo”, la sua arte è un compromesso tra 
“intuito” e volontà.    
 
58. G. RAIMONDI, La valigia delle Indie, VII, 18, 3 maggio 1955, p. 8. Raimondi 
ricostruisce i propri contatti con Apollinaire e Cendrars “negli ultimi tre anni della prima 
guerra mondiale”. Menzionati Modigliani e Chagall, che all’inizio del secondo decennio 
del Novecento frequentavano gli stessi caffè di Cendrars, tra cui il “piccolo caffè di rue 
d’Amsterdam”; Delaunay, che negli stessi anni aveva illustrato alcune delle raccolte di 
poesie di Cendrars. Cendrars, suggestionato dalla “tecnica meccanica” del cinema, aveva 
frequentato anche i pittori “macchinisti” Léger e Duchamp.   
 
59. L. MAZZUCCHETTI, Un romanzo sbagliato (“Winckelmann visto da 
Hauptmann”), ibid., pp. 9-10. Recensione al romanzo di Gerhart Hauptmann 
Winckelmann – Das Verhängnis (Gütersloh, Bertelsmann, 1954).   
 
60. G. COMISSO, Il vaso François (“Visita agli etruschi”), ibid., p. 11. Prosegue la serie 
degli scritti sull’arte etrusca di Giovanni Comisso (ad inaugurare la sequenza era stato 
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1951, n. 50; a seguire, per esempio, 1954, n. 33). La prima parte dell’articolo è una 
discussione di carattere generale circa le condizioni in cui versavano “il nostro paesaggio e 
il nostro patrimonio artistico”: l’incuria dei conservatori italiani spinge Comisso ad 
affermare che “è forse meglio che quanto si va scoprendo accidentalmente nelle varie 
necropoli vada a finire attraverso le maglie del commercio clandestino nelle collezioni 
private all’Estero”. Comisso recrimina anche riguardo alle difficoltà in cui versavano i 
musei di arte etrusca, nonostante “i comuni di Tarquinia e di Chiusi, nella fatale 
noncuranza, hanno fatto miracoli”. Lo stesso “museo etrusco di Firenze” lasciava perplesso 
Comisso: “anche qui si è ripetuto il solito errore iniziale di mischiare le documentazioni 
etrusche con quelle latine, greche e persino egizie”; “vi sono pezzi rari, unici e stupendi, 
ma nuovamente sepolti in una congerie di altri insignificanti”.  
 
61. A. CEDERNA, La legge del silenzio (“I gangsters dell'Appia”), ibid., pp. 11-12. 
Cederna mette la lente sui risultati ai quali, “dopo dieci mesi di lavori, è arrivata la 
Commissione Ministeriale per il piano paesistico dell’Appia Antica” (sull’Appia Antica, in 
precedenza, 1953, nn. 46, 58, 60; 1954, nn. 8, 16, 24, 27, 37, 52, 97; 1955, n. 14). 
L’attenzione della Commissione era stata perlopiù indirizzata verso sventramenti per i 
quali si chiedeva al Ministero dell’Istruzione una “legge sospensiva”. Tra i punti dibattuti 
dalla Commissione, si segnalano a titolo esemplificativo i lavori previsti dal piano 
particolareggiato n. 141 (su cui anche 1954, n. 97, cit.) e la proposta di esproprio di “tutta o 
quasi la zona dell’Appia, vincolata per il suo notevole interesse da Porta S. Sebastiano alle 
Frattocchie”. L’impressione di Cederna, tuttavia, era che l’“attuale Ministro dell’Istruzione 
non abbia nessuna seria volontà di risolvere il problema della tutela dell’Appia”; 
impressione confermata dalla difficoltà della Commissione di reperire informazioni 
sull’area presa in esame, oltreché dalla campagna denigratoria che un parte della stampa (a 
cominciare dal “Tempo”) aveva messo in piedi contro i lavori del gruppo presieduto da 
Zanotti Bianco.      
 
62. E. BATTISTI, L'architetto africano (“Un’inchiesta sul Cameroun”), VII, 19, 10 
maggio 1955, p. 11. Battisti scrive di un viaggio in Camerun compiuto nel 1949-1950 da 
“un gruppo di giovani architetti… per studiare le condizioni di vita degli indigeni e degli 
europei, sotto l’aspetto dell’abitazione”. Parte delle informazioni e del materiale riuniti 
dagli architetti era stata raccolta in una “pubblicazione dell’Office de la Recherche 
Scientifique Outremer”. L’obiettivo della missione era anche politico e civile: “realizzare 
su un piano di civiltà la coesistenza di due razze”. Nel volume sono affrontati problemi 
quali l’urbanizzazione delle zone più fertili del continente africano, la scelta dei materiali 
per la costruzione di nuove abitazioni, il rapporto tra i centri e le periferie nelle grandi città 
africane, la “progressiva decadenza dell’edilizia locale”.  
 
63. G. ZAMBERLAN, Il canzoniere di Cortina (“Ricordi di un mercante di quadri”), 
ibid. Zamberlan riferisce di una serie di incontri con Filippo De Pisis, incontri che avevano 
avuto luogo a Cortina a partire dal 1939, anno dello scoppio della seconda guerra mondiale 
(per altre frequentazioni tra Zamberlan e De Pisis, 1955, nn. 18, 44). Nell’ambito dei 
colloqui tra l’artista ed il mercante, emergono i nomi del collezionista Rimoldi e viene dato 
spazio al resoconto dei frangenti in cui era nata l’idea del “Gran Premio del collezionista, il 
primo del genere in Europa, che ebbe luogo in Cortina, al Palazzo duca d’Aosta”.          
 
64. G. RAIMONDI, La valigia delle Indie, VII, 20, 17 maggio 1955, p. 9. Nell’ambito 
di uno scritto sulla figura di Rimbaud, Raimondi apre ad analogie tra Laforgue e Seurat e, 
ancora in riferimento a Laforgue, ne sottolinea il ruolo di precursore dei “componimenti 
cubisti di Apollinaire” e delle “compenetrazioni futuriste in parole di Soffici”.  
   
65. A. MEZIO, I giovani in famiglia (“Gallerie”), ibid., p. 11. Alla Galleria d’Arte 
Moderna era aperta “una Mostra itinerante di Giovani Pittori”, iniziativa “del Congresso 
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per la Libertà della Cultura”. Della commissione internazionale che aveva operato la 
“scelta degli espositori” faceva parte anche Lionello Venturi (per Venturi collaboratore de 
“Il Mondo”, 1954, n. 122; 1955, nn. 1, 6, 10). Da Roma l’esposizione sarebbe passata a 
Bruxelles e quindi a Parigi. Mezio dichiara una sostanziale consonanza di vedute con 
Cesare Brandi, che in quei giorni e a proposito della mostra aveva denunciato “il fatto che 
vi siano ignorati i pittori realisti”; più in genere, Brandi si era scagliato contro un sistema 
delle arti che, “a New York come a Parigi”, monopolizzava e uniformava la scena 
internazionale, rifornendo anche “le collezioni di provincia” e tendendo “sempre di più a 
farsi attore e responsabile della scena artistica”. La polemica contro il panamericanismo 
delle arti e la nuova accademia astratta era stata una costante nelle battaglie di cultura de 
“Il Mondo”, a partire dai primi anni di vita del settimanale (si veda, per esempio, 1950, nn. 
27, 38, 73, 78). Degli artisti in mostra, Mezio si sofferma sulle “composizioni seghettate di 
Cortot”, sulle “intelaiature stillanti” di Brunori, sulle “emulsioni pesanti” di Carmassi; 
sugli artisti per i quali era ancora sensibile “il dinamismo futurista”, per esempio Calmette; 
sugli artisti che “puntano sull’invenzione poetica, sul sogno o sull’immagine ermetica”; e 
ancora Alechinsky, Dubosq, Diana Cummings, Ten Holt. Qualche nota sugli artisti di una 
America che, con Diebenkorn e Drumlevitch, “sfoglia il suo Magazzino Pittoresco”. Per 
quanto concerne gli italiani, Mezio indugia sul “pittoricismo squisito di Ajmone e di 
Romita”, le “litografie funebri di Cremonini”. Chiudono alcune osservazioni su pittori 
inglesi e tedeschi non menzionati in precedenza. La chiusa di Mezio è un’ulteriore 
dichiarazione di nostalgia del figurativo, un augurio dal sapore passatista e rivelatore di 
qualche debolezza di giudizio storico-critico: “la mostra… ci dice che l’astrazione pura è 
un capitolo vecchio dell’arte contemporanea”. Serve tuttavia che i pittori partecipino al 
processo al ritorno all’arte oggettiva “evitando lo schema professionale e il tic americano 
del Museo sperimentale”. In questa logica, chiosa Mezio, si può leggere la scelta degli 
artisti premiati: “Hultberg, come simbolo della ripresa in senso figurativo”; Reynolds, 
“autore di un paesaggio autunnale”; Dova, le cui “coagulazioni di smalti” sono “eredità del 
tenebroso genio italiano per i trucchi e le magie del laboratorio”.     
 
66. A. CEDERNA, La macchia d'olio (“La città eternit”), ibid., pp. 11-12. Cederna torna 
sulla questione dello sviluppo urbanistico della città di Roma a qualche settimana di 
distanza dallo scritto comparso ne “Il Mondo” il 15 marzo (1955, n. 37). Ragiona sulle 
“aspre ostilità di molti membri della grande commissione” nei confronti della proposta di 
una espansione a est, ostilità che avevano fatto ricomparire “lo spettro dell’espansione a 
macchia d’olio”. Tra quanti avevano contrastato le “sensate e salutari” argomentazioni di 
chi aveva scelto lo sviluppo a Est, Cederna mette la lente su “l’architetto Monaco”, 
“l’archeologo Cecchelli”, “l’architetto Marconi”, “l’ingegner colonnello Amici’, “che tutta 
Roma vede in funzione del costruendo aeroporto transcontinentale a Fiumicino”. Non 
poteva mancare una polemica con Marcello Piacentini che, in una prosa ispirata da istanze 
neoimperiali, sosteneva che “Roma deve svilupparsi verso i Colli e verso il Mare”.   
 
67. L'INVITATO, Questi scapigliati (“I giorni”), ibid., p. 16. L’Invitato si sofferma sugli 
aspetti mondani connessi con la “mostra-fiera” di via Margutta, esposizione “al suo 
secondo anno di vita”. Oltre a “critici d’arte e scrittori”, erano accorsi in via Margutta 
“ministri, sindaci, prosindaci” che “hanno consacrato l’ufficialità” dell’evento. Tra arte e 
cronaca, L’Invitato mette la lente su De Angelis, “il pittore d’Ischia”; e ancora, Novella 
Parigini, Omiccioli, Mafai, Monachesi. Unico neo della giornata: “una statua del bulgaro 
Peikov è stata trovata senza testa, e una scultura di Franchina ridotta un ammasso 
informe”.    
 
68. A. MEZIO, Roma-Parigi e ritorno (“Gallerie”), VII, 21, 24 maggio 1955, p. 11. 
Alla Galleria Alibert di Roma erano esposte opere di Orfeo Tamburi, artista “che passa dal 
paesaggio al ritratto senza perdere quota”. Mezio ragiona su Tamburi a partire dal diario 
che il pittore “tiene minutamente aggiornato”: “trenta tometti coperti di minutissima 
scrittura”, le cui pagine migliori sono quelle scevre dalla “punta ostentata di cinismo che è 
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forse un gesto di difesa”; le pagine, insomma, in cui affiora “il temperamento generoso e 
appassionato dell’uomo”. Mezio scansa l’accusa di “italiano infranciosato” rivolta a 
Tamburi dalla “critica autarchica”, e sottolinea che “Tamburi non è andato a Parigi per 
recitarvi la parte del provinciale inurbato, ma unicamente per il piacere di vivere in una 
società altamente liberale”. La “scrittura pittorica” di Tamburi ne aveva sempre distanziato 
il profilo da quello degli artisti della scuola romana; “l’orrore per l’arzigogolo e la 
divagazione barocca” gli avevano regalato una “scioltezza di cui vi sono pochi esempi fra i 
pittori della sua generazione”. Essenziale il passaggio per “l’esperienza tonificante di 
Cézanne”; tra le fonti visive di Tamburi, Mezio sottolinea la pittura di Jongkind, Corot, 
Bonnard e Marquet. Punto cruciale: nella sua arte non è possibile trovare “il più piccolo 
accenno a Picasso e ai dottori della speculazione astratta” (la polemica contro l’arte non 
oggettiva è sapientemente calata a sette giorni da 1955, n. 65): “Tamburi non ha mai 
sacrificato al cliché dell’artista tormentato… per il quale un quadro resta una battaglia di 
problemi e di pensieri inespressi”. Troppa psicologia, troppa letteratura, il cerebralismo dei 
programmi delle avanguardie avrebbero soffocato Tamburi, pittore di una “eleganza” che, 
d’altro canto, nulla aveva a che vedere con la “piacevolezza” di un Boldini. La pittura di 
Tamburi era una reazione “ai prodotti in serie del gusto internazionale” (la polemica 
rimanda ancora agli strali antiastratti ed alla accusa di internazionalismo rivolta all’arte 
nello scritto della settimana precedente e, più in generale, alle battaglie vive su “Il Mondo” 
fin dai primi anni di vita del settimanale: si veda 1950, nn. 27, 38, 73, 78).     
 
69. E. BATTISTI, Il trenino d'Arcadia (“Viaggio nella Grecia antica”), ibid. Battisti 
recensisce il Viaggio nella Grecia antica di Cesare Brandi (Firenze, Vallechi, 1954), 
volume corredato da “splendide fotografie di Lamberto Vitali ed altri”. Volume che Battisti 
accomuna alle “autobiografie di critici, da Berenson a Friedländer, che raccolgono le 
esperienze d’una lunga riflessione sui concreti fatti dell’arte, ricavandone più o meno 
deliberatamente un metodo relativo al saper vedere” (sui testi di Friedländer, 1955, n. 74). 
Qualche settimana più tardi, sulle colonne de “Il Mondo” sarebbe intervenuto Vittorio 
Gabrieli, che avrebbe preso le distanze dal giudizio favorevole espresso da Battisti (1955, 
n. 94).     
   
70. L. CASTELLANI, Il fico del Mantegna (“Dal taccuino di un calcografo”), ibid., p. 
12. Castellani appunta sul proprio taccuino alcune osservazioni sulla “pianticella di fico 
nel S. Sebastiano del Mantegna”, sulla pittura di Lorrain e sulla “composizione della 
Battaglia di S. Romano” di Paolo Uccello.  
 
71. P. SCARPELLINI, La pretura monumentale (“Passeggiate romane”), VII, 22, 31 
maggio 1955, p. 11. Scarpellini indaga sull’utilizzo degli edifici storici di Roma e sul 
loro inserimento “nel vivo della città moderna”: inserimento per il quale si rendeva 
necessario, “perché al monumento sia mantenuto carattere e decoro, che la sua 
utilizzazione venga fatta con giudizio”, badando “alle reali possibilità che l’ambiente offre 
e che l’architettura consente”. Nello specifico, Scarpellini si concentra sul “palazzo del 
Governo Vecchio, dove oggi ha sede la Pretura”, “costruito verso la fine del Quattrocento” 
e “simile in certi particolari al palazzo della Cancelleria”. Scarpellini ricostruisce la storia 
dell’edificio fino al 1926, “quando si stabilì di unificare nel palazzo le sette preture della 
città”: i lavori “produssero in esso l’estrema rovina che oggi si scorge”, determinata da una 
“strana accozzaglia di nuovo e di vecchio… di raffinatezza e di cialtroneria”. Scarpellini 
chiude con un riferimento agli ingenti costi derivanti dall’uso e dal riadattamento 
dell’edificio: dai milioni “che il Comune paga per l’affitto” alle “spese continue di 
restauro”.       
 
72. A. CEDERNA, Clinica etrusca (“I vandali in casa”), ibid., pp. 11-12. “Il vecchio e 
degno museo etrusco di Villa Giulia, creato da Felice Barnabei”, era accessibile dopo un 
“nuovo riordinamento” che, nell’opinione di Cederna, doveva essere considerato un 
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“rovesciamento di ogni buona norma museografica” (scritti sull’arte etrusca erano 
comparsi su “Il Mondo” perlopiù a firma Giovanni Comisso; si veda per esempio 1951, n. 
50; a seguire, 1954, n. 33; 1955, n. 60; in 1955, n. 76 Comisso replica al presente articolo). 
Nel nuovo allestimento del museo, Cederna denuncia l’“annullamento di qualsiasi prestigio 
degli oggetti antichi, degradati a elementi decorativo-riempitivi di un vano qualunque”; la 
“incomprensione delle particolarità artistiche delle varie opere”; lo “stravagante disprezzo 
dei rapporti statici tra oggetto, base e sostegno”. Attraverso l’uso di materiali quali il vetro 
e la plastica trasparente, inoltre, si era ottenuto l’effetto che “tutto è lustro, tutto brilla, tutto 
specchia e riflette”, ma “tutto annega nel verde acquario dei cristalli adoperati”. Tra le 
poche voci di protesta, oltre a quella degli autori de “Il Mondo”, Cederna menziona quella 
di Bianchi Bandinelli (negli anni precedenti le polemiche tra il settimanale di Pannunzio e 
l’archeologo comunista erano state frequenti, si veda per esempio 1953, nn. 22, 28).     
 
73. A. MEZIO, Caravagisme d'abord (“Gallerie”), VII, 23, 7 giugno 1955, p. 11. Mezio 
scrive dei Caravaggio esposti alla “grande rassegna del museo municipale di Bordeaux, 
dedicata al secolo di Velázquez”. L’esposizione rappresentava un’altra tappa della 
“inchiesta sulla visione internazionale del caravaggismo” iniziata con la mostra di Milano 
del 1951 (1951, nn. 40, 43, 46, 52, 55, 62), inchiesta che nella mostra di Bordeaux si 
occupava  della “parte relativa alla Spagna” e delle “diramazioni francesi della setta”: “il 
nuovo mito di Caravaggio, padre e precursore di tutta la pittura moderna, è un fenomeno 
dovuto alla moda, e bisognerà che questa moda faccia il suo corso”. Nelle stesse settimane, 
a Roma, a Caravaggio era dedicata una mostra a Palazzo Barberini. Mostra che raccoglieva 
“tre Caravaggio probabilmente spuri”, “una quarantina di tele provenienti dalle vecchie 
raccolte Torloni, Corsini, Monte di Pietà…”, e “alcuni dipinti in cerca d’autore” che 
avevano scatenato “la bufera delle attribuzioni”. Mezio conclude mettendo la lente sui 
caravaggisti in Europa, su artisti che “partono, tornano, si agitano, cambiano casacca, e si 
disperdono per l’Europa, e vi lasciano il ricordo di quella pittura tenebrosa dove, oramai, si 
cercherebbe invano lo choc di Caravaggio”. “A pochi anni dalla morte del Maestro”, 
chiude Mezio, “la rivoluzione naturalista è un mondo stanco… in cerca di compromessi, e i 
suoi protagonisti ritornano ai patri lidi o emigrano in cerca di fortuna”, calamitati da una 
nuova “pinguedine accademica”, da un “nuovo classicismo”. Tra i profili d’artisti 
analizzati da Mezio troviamo Serodine, Tournier, Battistello Caracciolo, Vouet, Honthorst, 
Gentileschi, Van Laer, Tassel.       
   
74. E. BATTISTI, Il conoscitore (“Un libro di Friedländer”), ibid. Battisti torna a 
scrivere di Max Friedländer (vi aveva fatto riferimento nel contesto di una analisi agli 
scritti di Cesare Brandi in 1955, n. 69) e ne recensisce Il conoscitore d’arte (Torino, 
Einaudi, 1955), volume tradotto da Anna Bovero e prefato da Vitale Bloch. Battisti apre il 
proprio scritto con alcuni riferimenti alla formazione di Friedländer, giocata tra “visione ed 
erudizione”; ne inserisce il profilo nella “serie di eroi” che “generalmente si fa 
incominciare con il Morelli e con ogni probabilità terminerà con Berenson”. All’interno del 
volume, Friedländer ha il merito di “darci non solo l’elogio, ma una critica dall’interno 
dell’attribuzionismo” e del “conoscere”.          
 
75. R. PANE, Napoli nobilissima, ibid., p. 12. Lettera di Pane al direttore. Il testo è una 
“appendice” all’articolo del 5 aprile (1955, n. 47) e integra con nuovi particolari la 
questione Mergellina e quella relativa ai rifacimenti delle “fabbriche storico-artistiche di 
Napoli” voluti dall’amministrazione Lauro. 
 
76. G. COMISSO, Noi e gli etruschi, VII, 24, 14 giugno 1955, p. 11. Comisso replica 
allo scritto di Cederna comparso ne “Il Mondo” il 31 maggio (1955, n. 72) e dichiara di 
essere stato “soddisfatto al massimo” dal nuovo allestimento del Museo Etrusco di Villa 
Giulia (lo scritto è ulteriore testimonianza dell’attenzione di Comisso nei confronti 
dell’arte etrusca, attenzione palesata in 1951, n. 50; 1954, n. 33; 1955, n. 60). Il museo 
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rispondeva ai requisiti già indicati da Comisso sulle colonne de “Il Mondo”, tra i quali la 
presenza esclusiva di pezzi appartenenti alla civiltà etrusca, “senza intromissioni di opere 
appartenenti ad altre civiltà” (esigenza già manifestata nel citato 1955, n. 60). Comisso era 
rimasto favorevolmente colpito anche dalla “luce dei locali” e dalla “disposizione degli 
oggetti nelle vetrine”. Il testo di Comisso suscita la risposta piccata di Nora Chialvo Tosti 
(1955, n. 82).       
 
77. A. CEDERNA, Un albergo in Paradiso (“I vandali in casa”), ibid., pp. 11-12. 
Nell’ambito delle sue frequenti riflessioni sulle conseguenze dello sventramento di Roma 
derivato dall’“accrescimento mostruoso… verso tutti i punti cardinali” (problema dibattuto 
pochi giorni prima in 1955, n. 66), Cederna si sofferma su quanto stava accadendo a Monte 
Mario: il progetto di un “Parco Dantesco”, che prevedeva per ogni cantica un ingresso 
distinto (“Inferno, ingresso su Viale Angelico; Purgatorio, ingresso in asse con Viale 
Mazzini; Paradiso, Ingresso dalla Via Trionfale); la costruzione del “grande albergo Hilton 
sulla cresta” del Monte, “proprio là dove doveva incielarsi il Paradiso dantesco”. Cederna 
deplora come, “in attesa della faticosa redazione del nuovo piano regolatore”, “si prendano 
in considerazione progetti particolari e parziali”. Tra i responsabili dello scempio di Monte 
Mario, Cederna segnala la Società Generale Immobiliare (a Cederna, sulla questione 
Monte Mario, avrebbe replicato qualche settimana più tardi Carlo Petrocchi, 1955, n. 102).    
 
78. V. CIARDO, Gli antiquari di via Costantinopoli (“Napoli ad occhio nudo”), ibid., 
p. 14. In un testo dal forte sapore letterario, Ciardo ricostruisce gli ambienti artistici 
napoletani ed i rapporti tra antiquari e compratori: “gli antiquari veri e propri, da oltre un 
secolo hanno il loro quartiere generale a Costantinopoli, come si dice a Napoli per indicare 
una strada che per varietà di buone architetture e movimento di folla è tra le più vive della 
città”.  
 
79. A. MEZIO, Giorgione e i giorgioneschi (“Gallerie”), VII, 25, 21 giugno 1955, p. 
11. Mezio recensisce la mostra di Giorgione inaugurata a Venezia, a Palazzo Ducale. 
Sottolinea come fosse “una impresa chimerica” progettare una mostra di Giorgione, cui 
Marcantonio Michiel aveva attribuito non più di “una quindicina” di opere, “di cui solo 
quattro o cinque identificabili con dipinti arrivati fino a noi”. Il rischio era quello di 
“presentare una mostra di Giorgione senza Giorgione”. Accanto a Giorgione c’era spazio, 
in mostra, per i giorgioneschi, nella cui sezione erano presentati anche “Tiziano, 
Sebastiano del Piombo, Palma, il Savoldo, Dosso Dossi”. Mezio deplora la deformazione 
del mito di Giorgione, fatto sopravvivere “in gran parte attraverso… idilli… scenette 
pastorali… favolette mitologiche, con personaggi impennacchiati, dame sedute sui prati”: 
era il male “dell’anima o del secolo, che da Giorgione si attacca come una fiamma a tutta la 
pittura veneziana del Cinquecento” e dà vita ad “apocrifi” che per secoli hanno riempito le 
collezioni. La mostra di Venezia aveva riscosso il gradimento di Mezio, nonostante da più 
parti la si accusasse di essere “fatta tenendo di mira gli interessi degli iniziati”. Stante la 
“confusione” attorno al pittore di Castelfranco, tuttavia, la mostra “non poteva fare a meno 
di presentarsi come una specie di ricapitolazione dei problemi, delle ipotesi, delle 
discussioni e delle tesi e controtesi” aggrovigliati attorno alla figura dell’artista. Unico neo, 
il fatto che l’esposizione fosse di manica larga “nell’accogliere un certo numero di opere 
che esorbitano dai termini della questione”: occorreva “restringere la idea della cerchia 
giorgionesca”, non allargarla (su Giorgione anche 1955, n. 116).  
 
80. A. CEDERNA, Le ville distrutte (“I vandali in casa”), ibid., pp. 11-12. Cederna 
concentra la propria analisi sulle “ultime ville patrizie scampate al macello perpetrato dopo 
il ’70, e che ormai si possono contare sulle dita delle mani”: le ville erano vittime della 
speculazione dei proprietari che in un primo tempo ne avevano regalato i parchi al 
pubblico; in seguito, previa autorizzazione del Comune alla lottizzazione, ne avevano 
organizzato la vendita. Tra gli esempi riportati da Cederna, figurano Villa Chigi, Villa 
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Anziani, Villa Lancellotti, Villa Savoia, Villa ex Maraini.    
 
81. G. ZAMBERLAN, La farfalla nera (“Ricordo di un mercante di quadri”), ibid., p. 
12. Ancora aneddoti relativi a frequentazioni tra Zamberlan e De Pisis (per scritti analoghi, 
1955, nn. 18, 44, 63). Il mercante ricostruisce le tappe salienti della vita di De Pisis a 
partire dal 1948, anno in cui l’artista aveva accusato le prime avvisaglie della malattia che, 
otto anni più tardi, lo avrebbe portato alla morte. I ricordi sono perlopiù veneziani, e si 
riferiscono ai mesi successivi all’acquisto del “palazzetto di San Bastian” da parte di De 
Pisis; riportato, per esempio, un viaggio in gondola nel corso del quale l’artista aveva 
cominciato a lavorare ad una tela. Zamberlan chiude menzionando il ricovero di De Pisis 
nella clinica Villa Fiorita di Brugherio, e facendo riferimento ad una visita all’artista, ormai 
in uno stato di “deperimento fisico… impressionante”, compiuta assieme a Carlo 
Cardazzo.   
 
82. N. CHIALVO TOSTI, Noi e gli etruschi (“Lettere scarlatte”), VII, 26, 28 giugno 
1955, p. 4. Lettera al direttore de “Il Mondo” in risposta allo scritto di Comisso pubblicato 
il 14 giugno (1955, n. 76). Nora Chialvo Tosti attribuisce alle idee “vaghe” di Comisso, 
alla scarsa confidenza con la disciplina archeologica i giudizi benevoli espressi in merito al 
nuovo ordinamento del Museo Etrusco di Roma. Chialvo Tosti fa proprie, insomma, le 
perplessità espresse anche sulle colonne de “Il Mondo” da Bianchi Bandinelli e Cederna 
(1955, n. 72). Alla questione del Museo avrebbe dedicato uno scritto anche L’invitato, 
cronista mondano de “Il Mondo” (1955, n. 86).     
 
83. L. SINISGALLI, Gli ermetici illustrati, ibid., p. 11. Nell’ambito dei frequenti scritti 
che “Il Mondo” riservava all’arte degli ingenui (a titolo esemplificativo, 1950, nn. 43, 63, 
66), Sinisgalli riporta un significativo episodio. “Il maestro Gianni Faè”, della scuola di 
Sant’Andrea di Badia Calavena, aveva spedito al critico “una ricca raccolta di stampe 
eseguite dai suoi ragazzi di quarta e di quinta”, “un bel mucchio di cartoncini bianchi, 
azzurri, rosa”: all’entusiasmo suscitato in Sinisgalli da “quelle silhouettes”, era seguito ben 
presto quello di Gentilini, Mafai, Scordia. Sinisgalli aveva fatto stampare la raccolta e 
aveva mandato al maestro “i soldi necessari per comprare un torchio”, attraverso il quale 
era stato stampato “il primo numero del giornale di classe che prima era composto di fogli 
manoscritti”. Erano seguiti ulteriori pubblicazioni, tra le quali, precedente di pochi giorni il 
presente scritto, “un fascicolo stupendo, stampato in due soli esemplari”, che conteneva 
quattro poesie di Sinisgalli “con quattro tavole” eseguite dai ragazzi della scuola 
elementare. Sinisgalli chiude con un invito ai galleristi italiani: “A Carlo Cardazzo e 
Tanino Chiurazzi, che mi leggono, suggerisco di correre di volata a S. Andrea di Badia 
Calavena in provincia di Verona e prendere accordi col maestro Faè”.     
 
84. A. CEDERNA, Un triste itinerario (“I vandali in casa”), ibid., pp. 11-12. Dopo 
l’affondo sulla situazione di Monte Mario e dei parchi delle ville romane (1955, nn. 77, 
80), Cederna continua l’itinerario attraverso le “zone verdi di Roma in graduale e sicura 
rovina”. Lo scritto è centrato sulla devastazione dell’Aventino, sulla cui Piazza Albania, 
per esempio, era aperto un cantiere per la costruzione dell’“ingombrante edificio della 
Banca Nazionale del Lavoro”; sui lavori dell’area del Testaccio, potenzialmente “elemento 
paesistico di prim’ordine”, e tuttavia ridotta a “piccola borgata con osterie, baracche, 
deposito dei più svariati materiali, immondezzaio”; sulla situazione del Bastione del 
Sangallo, “in rovina nelle sue stesse strutture murarie” e minacciato “nel suo carattere 
naturale e paesistico”; su Porta S. Sebastiano e Monte D’Oro, la cui “fascia verde” 
all’interno delle mura “se ne è andata”. Infine, spazio è dato alle “nuove costruzioni” di 
Montesacro e ai villini “distrutti” sulla destra di Via Nomentana. Ancora riguardo alle 
ville, Cederna si ferma su casi come Villa Balestra ai Monti Parioli, Villa Elia, Villa 




85. E. BATTISTI, Il maestro di S. Giulio d'Orta, ibid., p. 12. Battisti recensisce 
L’ambone dell’isola di S. Giulio di Beatrice Canestro Chiavenda (Roma, Del Turco, 1955). 
La storia dell’ambone era stata ricostruita sulla scorta di “vaste ricerche di prima mano, 
anche in archivio”, operazione meritoria condotta da una studiosa che, come tutti i 
medievisti, aveva dovuto fare i conti con il problema di “opere anonime ma di elevatissimo 
valore artistico, pervenuteci prive d’ogni riferimento storico, quasi emerse dal nulla”.      
  
86. L'INVITATO, Le mode (“I giorni”), ibid., p. 16. Tra i “gusti del gitante domenicale”, 
L’Invitato indica anche la visita ai musei: quello etrusco di Roma, per esempio, da poco 
“riordinato”.  
 
87. L. CECCHI PIERACCINI, Dipingere all'aria aperta, VII, 27, 5 luglio 1955, p. 11. 
Leonetta Cecchi Pieraccini, testimone di uno scontro sull’arte astratta tra Palma Bucarelli e 
un “incauto contraddittore” che sosteneva l’attualità di un “ritratto riuscito di una bella 
donna”, imposta una discussione generale sull’arte contemporanea. Contesta alla Bucarelli 
l’affermazione per cui alla resa oggettiva della realtà erano sufficienti “la fotografia e il 
cinematografo” e, in linea con le posizioni anti astratte dei collaboratori de “Il Mondo” (per 
le quali si veda almeno gli scritti di poco precedenti 1955, nn. 65, 68) e facendo riferimento 
agli scritti di Berenson, difende “l’intrinseco valore di un’opera d’arte, anche se essa ha per 
soggetto il ritratto di una bella donna”. Si concentra poi su “eremiti contemplativi dell’arte 
contemporanea” quali Francalancia (su Francalancia si veda, per esempio, 1951, n. 19), 
ancora romanticamente legati alla pittura “all’aria aperta”, e conclude che “l’arte figurativa 
può ancora procurare… minuscole innocenti soddisfazioni”.   
 
88. E. BATTISTI, I mostri di Bomarzo, ibid. Battisti ricostruisce la fortuna critica dei 
Mostri di Bomarzo, in anni in cui essi erano divenuti “moda, in particolare da quando 
Salvador Dalì si è fatto fotografare nella bocca dell’orco o in groppa alla tartaruga”. 
Ricorda gli scritti di Gnoli e Praz su Bomarzo, e si sofferma più diffusamente sul “numero 
speciale” dedicato alla cittadina, al castello e al giardino, lavoro pubblicato dall’Istituto di 
Storia dell’Architettura dell’Università di Roma. La pubblicazione, “comprendente tutti i 
grafici, i documenti, le fonti ed accurate indagini stilistiche e storiche sulla cittadina”, era 
frutto di un lavoro di équipe che aveva coinvolto professori e allievi dell’Università 
romana.  
 
89. L. CASTELLANI, In campagna con Corot (“Dal taccuino di un calcografo”), ibid., 
p. 12. Tra gli appunti di Castellani, qualche osservazione sul “Davide di Guido Reni”, 
sull’arte di Corot e Courbet, sui paesaggi parigini che avevano ispirato Utrillo; è proposto, 
infine, un breve confronto tra Michelangelo e Rodin. 
 
90. G. RAIMONDI, La valigia delle Indie, VII, 28, 12 luglio 1955, p. 9. In una lettura 
comparata con le Rime dantesche, Raimondi riflette sulla “particolare poetica espressa 
dall’arte di scultori pisani, tra il Due e il Trecento”: Nicola e Giovanni Pisano, Arnolfo di 
Cambio, Tino di Camaino.  
 
91. A. MEZIO, Il milione di Bari (“Gallerie”), ibid., p. 11. In trasferta a Bari per il Premio 
nazionale di Pittura, Mezio riserva la prima parte dello scritto alla descrizione del 
paesaggio pugliese, sospeso tra modernità e tradizione. Con un omaggio alla attività di 
Benedetto Croce, appunta inoltre alcune osservazioni sulla città di Bari, “sede della Casa 
editrice Laterza e del primo congresso antifascista”. Riguardo al Premio di Pittura, che 
aveva sede al Castello Svevo, esso “richiama i migliori artisti italiani” e vedeva la 
partecipazione di “tutto il Mezzogiorno col meglio e il meno peggio della sua produzione”. 
Era in vetrina la Sardegna, “con una sezione particolare e un premio della Regione 
(assegnato a Fancesco Menzio)”; Galatina aveva mandato “una retrospettiva dello scultore 
Gaetano Martinez, morto recentemente a Roma” (su Martinez anche 1955, n. 100). La 
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“nota meridionalistica” del Premio “non disturba”, e “cerca ogni volta lo spunto diverso sul 
quale articolarsi”. A dimostrarlo era la sequenza dei premiati: la vittoria di Carlo Levi nel 
’51 era stata “l’omaggio all’apostolato laico tra i cafoni”; quella di Ciardo nel ’53 
costituiva una virata in direzione della “finezza”. Nel 1954 era stato premiato Tamburi (su 
Tamburi e di poco precedente, 1955, n. 68). Nel 1955 era stata la volta di Roberto Melli e 
del suo “raro, squisito, puristico tonalismo”; Melli che, con Cantatore, confermava “la 
tradizione di equilibrio che è sempre stata la virtù di Bari”: “riconoscere le zone vive della 
pittura contemporanea, ed evitare l’estremismo, la moda, lo snobismo”. Giudizio che rivela 
come l’arte di Melli fosse in linea con il gusto visivo degli autori de “Il Mondo”, sospettosi 
nei confronti dell’eccesso di cerebralismo e di élitatismo dell’arte contemporanea. 
Carattere essenziale per la concezione dell’intellettuale del gruppo Pannunzio, il Premio 
Bari aveva anche un significato politico: “nato dallo sforzo delle piccole élites radicali del 
Mezzogiorno”, era lo specchio figurativo dell’“illuminismo” liberal-democratico (sul 
medionalismo nell’arte anche 1952, n. 17; 1953, n. 34), la proposta di un riveduto 
regionalismo dell’arte.       
 
92. A. CEDERNA, Una mostra pericolosa (“Noi e gli etruschi”), ibid., pp. 11-12. 
L’Ente Manifestazioni Milanesi, “sotto gli auspici del Ministero dell’Istruzione”, aveva 
organizzato una mostra sulla civiltà etrusca al Palazzo Reale di Milano (per i precedenti 
scritti d’arte etrusca su “Il Mondo”, 1951, n. 50; 1954, n. 33; 1955, nn. 72, 76, 82). 
Curatore, Massimo Pallottino. La mostra “ha dato molti punti, per quel che riguarda la 
presentazione delle opere, al rinnovato museo romano di Villa Giulia” (è riaperta la 
polemica dei citati 1955, nn. 72, 76, 82). Tra le riserve espresse da Cederna in merito alla 
mostra, “il prevalente carattere divulgativo” della stessa (la mostra non era stata “sorretta 
da una vera necessità di cultura, quali potevano essere nuove scoperte”); “il criterio 
strettamente cronologico-comparativo con cui il materiale” era stato ordinato, criterio cui 
andava attribuita la eccessiva frantumazione del “panorama dell’arte etrusca” (il curatore 
avrebbe dovuto mescolare il criterio cronologico-comparativo con quelli topografico e 
tipografico). Cederna chiude ricordando come, in ragione della “labilità estetica dell’arte 
etrusca”, a presentazioni antologiche come quella milanese sarebbero state preferibili visite 
sul campo (Tarquinia, Volterra) finalizzate alla ricostruzione di “quel tono, di 
quell’ambiente, di quel tessuto culturale” (sulla mostra anche 1955 n. 96).     
   
93. P. SCARPELLINI, Dodici secoli (“Il Giappone dell'ambasciatore Auriti”), ibid., p. 
12. Scarpellini recensisce il Compendio di storia della cultura giapponese di Giacinto 
Auriti (Firenze, Vallecchi, 1954). Il testo aveva il merito di “dissipare quelle incertezze e 
rimuovere molte false convinzioni e preconcetti”, tra i quali la subalternità della cultura 
giapponese nei confronti di quella cinese. Lo scritto di Scarpellini è da ricondurre alla 
sequenza di articoli dedicati all’arte orientale comparsi ne “Il Mondo” fin dal secondo anno 
di vita del settimanale (si veda per esempio 1950, nn. 22, 25, 44; 1954, n. 17). 
 
94. V. GABRIELI, Il trenino dell'Arcadia (“Lettere scarlatte”), VII, 29, 19 luglio 1955, 
p. 4. Lettera al direttore con la quale Gabrieli smorza gli entusiasmi espressi da Battisti a 
proposito del volume Viaggio nella Grecia antica di Cesare Brandi (1955, n. 69). Gabrieli 
contesta a Brandi e, in genere, ai “critici d’arte d’avanguardia”, poca “onestà intellettuale”, 
una scarsa “chiarezza espressiva” ed il pregiudizio della “anglofobia”.   
 
95. A. BENEDETTI, Comisso e il romanzo (“Segreto epistolare”), ibid., p. 5. Benedetti 
scrive a Pannunzio per prendere posizione in merito all’opera di Giovanni Comisso, 
collaboratore de “Il Mondo” e da poco insignito del Premio Strega. Ragiona sui romanzi di 
Comisso, offre alcuni spaccati della società letteraria italiana e riserva uno spazio 
consistente alla critica del Mio sodalizio con De Pisis, cui molti tra i giurati dello Strega 
avevano – colpevolmente, dal punto di vista di Benedetti – preferito la raccolta di racconti 




96.  A. ROSSI, I sandali del VI secolo, ibid., p. 11. Rossi interviene sulla mostra d’arte e 
civiltà etrusca di Palazzo Reale a Milano, esposizione già recensita sulle colonne de “Il 
Mondo” da Antonio Cederna (1955, n. 92). Rossi era stato colpito da “uno dei più umili” 
pezzi esposti: “un paio di sandali di legno rafforzati di bronzo, che la scheda del catalogo 
attribuisce al VI secolo innanzi all’era nostra”.  
 
97. G. RAIMONDI, Füssli a Roma (“La valigia delle Indie”), ibid. Lo scritto di 
Raimondi mette la lente sul soggiorno romano di Füssli. L’artista “era giunto a Roma, con 
in capo idee ribollenti, nell’anno 1770”, l’anno in cui “vi giunse anche lo spagnolo Goya”. 
Cuore del viaggio, la visita al Michelangelo della Cappella Sistina. A Roma, l’artista fu in 
contatto con David. Nella capitale restò “per quasi otto anni”, “tra spostamenti e brevi 
viaggi verso il nord e, più di rado, verso il sud, a Napoli”. Raimondi fa il punto su alcuni 
degli spostamenti di Füssli, in particolare quelli in direzione di Firenze e Bologna, e 
appunta le principali suggestioni ricavate dall’artista nel corso di tali visite. 
 
98. G. ZAMBERLAN, Il commerciante in camera (“Ricordi di un mercante di 
quadri”), ibid., p. 12. Zamberlan ritorna con la mente agli anni del primo dopoguerra e 
agli incontri con Virgilio Guidi e Armando Spadini. Di quest’ultimo, ricorda lo studio di 
Villa Borghese “ottenuto dalla vedova di Spadini”, e la frequentazione della Terza Saletta 
del Caffè Aragno, i cui avventori più celebri furono Cardarelli, Cecchi, Longhi, Ungaretti, 
Bacchelli, De Chirico. Degli anni Venti Zamberlan offre alcuni scorci affascinanti, tra cui 
alcune allusioni alle battaglie culturali della “Ronda” e di “Valori Plastici”. Zamberlan 
chiude con un riferimento alla nomina di Guidi a professore all’Accademia di Venezia, 
nomina che aveva costretto l’artista a lasciare la capitale. A Venezia, Guidi era stato 
raggiunto da Cardarelli.    
 
99. G. RAIMONDI, Verga al ristorante vegetariano (“La valigia delle Indie), VII, 30, 
26 luglio 1955, p. 8. Qualche appunto sulle cene al “ristorante vegetariano di Piazza 
Pietra” di Roma: tra i clienti, assieme a Raimondi, De Pisis e Giovanni Verga, fino a pochi 
mesi dalla scomparsa dello scrittore, avvenuta nel 1922. Raimondi conservava ancora “un 
fogliolino dove De Pisis tracciò all’improvviso il severo profilo di Giovanni Verga”. 
    
100. A. MEZIO, Il tagliapietre di Galatina (“Gallerie”), ibid., p. 11. Alle opere di 
Martinez (“una trentina di sculture e una scelta di disegni”, ordinati da Bellonzi e da 
Roberto De Robertis) esposte al Castello Svevo di Bari, Mezio aveva già fatto riferimento 
in un articolo comparso ne “Il Mondo” il 12 luglio (1955, n. 91). Le opere dell’artista “non 
sono di quelle che ispirano una ricca letteratura”, ed i collezionisti “si accorsero appena di 
lui”, che ebbe la massima vetrina nel contesto di una “saletta concessagli nel ’42 dalla 
Biennale”. A Roma dal 1922, era stato in un primo tempo attratto dalla “retorica 
monumentale”, dal “michelangiolismo alla Mestrovic e dalla letteratura 
dannunzianeggiante alla Bourdelle”. Avrebbe aggiornato presto “le proprie letture”, 
scegliendo “finalmente” “un registro più modesto”: per esempio una “ispirazione 
naturalista” bagnata nei ricordi di Gemito; e ancora, opere “alla Boncinelli”, o intuizioni 
che presupponevano Degas. Le terracotte prodotte nel 1945 “indicano ancora una altra 
direzione, verso una specie di racconto popolare”, e anticipano il ritorno alla classicità 
delle opere prodotte attorno al 1948. Insomma, Martinez è un artista che “non sceglie”, e 
che trova gli spunti migliori quando, liberatosi dagli “stili”, fa emergere i ricordi di “una 
classicità più antica”, “le qualità del vecchio tagliapietre e l’atavismo del pugliese”. 
Tuttavia, il suo “pudore” meritava di essere salvato, “in un’epoca dominata dal dramma 
delle forme”; Mezio sottolinea anche come – non va dimenticato, a pochi anni dalla 
Scultura lingua morta di Arturo Martini - Martinez fosse convinto che “nessuna novità di 
ricerca avrebbe potuto compensare l’abbandono dei modi tradizionali della scultura”. 




101. R. PANE, Operazione San Marco (“I vandali in casa”), ibid. A Venezia, “per 
volontà del Patriarca, ci si appresta a manomettere l’iconostasi della chiesa di San Marco… 
compiuta nel 1349”. Pane ricostruisce la storia del monumento che più volte, a partire dal 
diciannovesimo secolo, era stato sul punto di essere trasformato. Analizza in seguito le 
ragioni della “altra parte”, del Patriarca, che spingeva per uniformare la chiesa di San 
Marco a quelle di “rito latino”, in cui la “visione del presbiterio [era] aperta a tutti gli occhi 
dei fedeli”: tale operazione, palesemente strumentale, sorvolava sulle testimonianze di “rito 
greco” rintracciabili sulla costa adriatica d’Italia. Pane, con un artificio retorico e in linea 
con il punto di vista del gruppo Pannunzio, per il quale il legame tra cultura e politica era 
stringente, appaia le giustificazioni addotte dal Patriarca a quelle dei comunisti, soliti a 
mettere in piedi “processi alla storia”. La settimana successiva, sulla questione-iconostasi 
sarebbe intervenuto anche Cederna (1955, n. 105).      
 
102. C. PETROCCHI-A. CEDERNA, Un albergo in Paradiso, ibid., p. 12. 
Petrocchi risponde a Cederna, che in un articolo comparso ne “Il Mondo” il 14 giugno 
aveva criticato il progetto di costruzione di un albergo su Monte Mario (n. 77). Petrocchi 
invita Cederna alla calma, a evitare un “processo alle intenzioni”. La controreplica di 
Cederna è fondata sulla convinzione che per la Società Immobiliare fosse impossibile “non 
alterare il paesaggio”.   
 
103. L'INVITATO, La pittrice (“I giorni”), ibid., p. 16. Tra cronaca e letteratura, 
L’Invitato descrive lo studio, l’abitazione e le abitudini di un’artista che resta anonima.  
 
104. A. MEZIO, Il signore dei Tatti (“Gallerie”), VII, 31, 2 agosto 1955, p. 11. 
Mezio recensisce la Bibliografia di Bernard Berenson, a cura di William Mostyn Owen 
(Milano, Electa, 1955), volume “stampato in mille esemplari numerati” al fine “di 
risuscitare l’eleganza delle vecchie edizioni inglesi in elzeviro, che corrispondono 
all’epoca in cui Berenson muoveva i suoi primi passi di critico”. Mezio indugia su aspetti 
biografici dell’americano, a partire dagli anni della formazione e dei primi soggiorni 
italiani. Ne ricorda i primi scritti, sottolinea come Berenson non sia mai stato “uno scrittore 
abbondante” e mette la lente sui Pittori italiani del Rinascimento, libro che “Croce 
paragonava alla storia letteraria di De Sanctis” (è il secondo riferimento a Croce compiuto 
da Mezio nello spazio di poche settimane; per il primo, 1955, n. 91). Berenson, conclude 
Mezio, “non si è mai considerato uno storico nel senso tradizionale della parola”, ma, 
snobisticamente, “un semplice amatore, un dilettante, un buongustaio”; un amatore che ha 
confessato con “grazia” e “presenza di spirito” tutti gli errori commessi.      
  
105. A. CEDERNA, L'antipatica iconostasi (“I vandali in casa”), ibid., pp. 11-
12. Cederna riprende la questione della manomissione dell’iconostasi della Chiesa 
veneziana di San Marco ad una settimana dallo scritto di Roberto Pane (1955, n. 101). 
Cederna affronta punto per punto, dimostrandone l’infondatezza, le argomentazioni 
pubblicate in un “opuscolo anonimo” e portate dal Patriarca e da quanti volevano 
intervenire sul monumento. I pretesti avanzati dal Patriarca sono in un primo tempo 
ripartiti da Cederna in “liturgico”, “storico”, “tradizionale”, “demagogico”, “artistico”, 
“lirico-sentimentale”, in seguito analiticamente smontati. Cederna ricorda che contro la 
manomissione dell’iconostasi aveva preso posizione anche l’Accademia di Belle Arti, e 
che sul problema erano state pronunciate alcune denunce su giornali quali “La Sampa”, 
“Voce Repubblicana”, “Giornale d’Italia”.    
 
106. N. POZZA, Massacro impunito, VII, 32, 9 agosto 1955, pp. 1-2. Pozza 
denuncia dalla prima pagina de “Il Mondo” “il massacro del paesaggio italiano”, “la 
manomissione e la distruzione delle ville in campagna e sulle colline” e “la trasformazione 
stolta e offensiva dei centri urbani”; attacca, inoltre, i “Ministri e Sottosegretari” 
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competenti, i “Direttori Generali e Soprintendenti”. Rimpiange l’Italia ritratta da Giuseppe 
Mazzotti nella Mostra di quattrocento fotografie di Treviso e della sua provincia, mostra 
che “dopo aver girato l’Italia, sta ora di là dall’Atlantico, a New York”. Mazzotti, noto “per 
l’iniziativa presa a proposito della salvezza delle ville venete”, era tra i pochi a difendere 
“il patrimonio di bellezza” italiano.   
 
107. G. COMISSO, Corriere etrusco, ibid., pp. 5-6. Ancora Comisso sull’arte 
etrusca (l’articolo segue una nutrita sequenza di testi firmati dallo scrittore, 1951, n. 50; 
1954, n. 33; 1955, nn. 60, 76). Lo scritto è del genere di un racconto articolato attorno alla 
inverosimile scoperta della “chiave della lingua etrusca” da parte di un abate “residente in 
un piccolo villaggio dell’antica Etruria”. Comisso afferma di essersi subito messo in 
viaggio per vedere i papiri ritrovati e tradotti dall’abate, ma di essere arrivato troppo tardi: 
“svanito l’influsso dell’acido acutissimo che li aveva fino allora conservati… si erano 
ridotti in cenere”.  
 
108. V. STELLA, Il pedagogo esteta, ibid., p. 11. Recensione al Education through 
Art di Herbert Read, da poco tradotto da Argan e pubblicato per le Edizioni di Comunità 
(Milano, 1954). Educazione attraverso l’arte, nel cui contesto il disegno è concepito come 
“conquista umanistica”. Tra le pecche del volume, secondo Stella, che si muove su schemi 
crociani, c’è da un lato la difficoltà con la quale l’empirismo, “il mito dello scientismo” 
dell’autore si accosta alla “moralità”, dall’altro il ricorso “alle osservazioni del Piaget” e 
“alle impalcature psicoanalitiche”. Tra i pregi, “la mano felice nella denuncia 
dell’astrattismo dogmatico e delle devastazioni umane consumate dallo specialismo”.         
 
109. G. RAIMONDI, Una vecchia del Passerotti (“La valigia delle Indie”), ibid. 
Considerazioni appuntate attorno “al ricordo di una vecchia ottuagenaria, dipinta (io 
ritengo) da Bartolomeo Passerotti”, che Raimondi aveva visto in “uno stanzone nell’istituto 
dei Poveri Vergognosi”. L’analisi di Raimondi si estende agli altri ritrattisti di “anziani”: 
Tibaldi, Prospero e Lavinia Fontana, il Nosadella, Annibale Carracci.   
 
110. E. BATTISTI, I giganti dell'asfalto (“I sociologi e la città”), ibid., p. 12. 
“Per chi ha voglia di convincersi che la realtà… supera in fantasia le intuizioni o gli studi a 
tavolino”, Battisti ragiona su due libri da poco editi: L’ambiente in espansione, di E. A. 
Gutkind, tradotto in italiano da Giuliana Bracco per le Edizioni di Comunità (Milano, 
1955); Mensch und Volk der Grosstadt, di Willy Hellpach (Stuttgart, Enke, 1952). 
L’analisi dei due volumi consente a Battisti di impostare una riflessione sul rapporto tra 
città e campagna e sul “tipo antropologico del cittadino”. Lo scritto di Battisti si inserisce 
nel solco dei frequenti ragionamenti dei collaboratori de “Il Mondo” circa il rapporto tra 
uomo e macchine.         
 
111. M. VAILATI, 30 gradi al Museo (“Lettere scarlatte”), VII, 33, 16 agosto 
1955, p. 6. Vailati scrive per denunciare la situazione della Accademia di Carrara. In 
quelle settimane, l’Accademia era soggetta ad un “rinnovamento”: tra i disagi per i 
visitatori, la temperatura che, nella galleria, “oscilla attorno ai 30 gradi”; i “pavimenti 
sdrucciolevoli”; i pochi sedili; la “mancanza di solidità”.  
 
112. A. MEZIO, Van Dyck e le 200 famiglie (“Gallerie”), ibid., p. 11. Recensione 
alla mostra di Van Dyck aperta all’Accademia di Belle Arti a Genova. Mostra “rimediata”, 
“con assenze troppo spettacolari per non essere notate”. Mezio indugia sulle opere esposte 
e ricostruisce le tappe salienti della formazione e dell’attività dell’artista. “È un po’ audace 
scorgere nella pittura di Van Dyck l’equivalente dei grandi memorialisti del Seicento”, 
chiosa Mezio: questi erano “personaggi pieni di umori, di ambizioni, di contraddizioni, 
sanguigni, aggressivi”, con i quali Van Dyck non aveva condiviso che “il gusto delle sete e 
l’etichetta”. Cercare “l’umanità” nei suoi ritratti “sarebbe come spremere sangue dalle rape 
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o cercare l’anima della cravatta”: i “signori” ritratti nelle sue opere “hanno solo una 
fortissima coscienza del proprio rango sociale e si disinteressano di tutto il resto”. Tuttavia, 
e Mezio cita Fromentin, “l’artista era migliore della leggenda” di “cortigiano” costruitagli 
attorno. “Verso la fine dell’Ottocento Van Dyck riceve l’omaggio di Proust e, purtroppo, 
quello di Boldini, il quale andrà a chiedergli il segreto del successo” senza comprendere 
che non consisteva nel “feticismo della mondanità”, ma nel “sentimento dolce, ingenuo, 
tenero e delicato con cui visse la propria esistenza di libertino” (per altri scritti su Boldini 
comparsi ne “Il Mondo”, 1952, nn. 9, 12).        
 
113. A. CEDERNA, Colpo di sole (“I vandali in casa”), ibid., pp. 11-12. In 
settimane in cui era vivace il dibattito attorno al nuovo piano regolatore, Cederna assiste ad 
alcuni consigli comunali e si sofferma sulla interrogazione presentata al Sindaco da parte di 
un “oscuro consigliere” in data 5 maggio. Interrogazione che, tra le altre cose, verteva sulla 
“demolizione delle mura di Porta Pinciana”. Cederna affronta punto per punto le richieste 
del consigliere, esemplificative del livello di un dibattito all’interno del quale molti 
consideravano i monumenti “quasi che… fossero bubboni da tagliare, calcoli o tumori 
nell’organismo di una città”.    
 
114. V. CIARDO, La bottega del Foggiano (“Napoli a occhio nudo”), ibid., p. 
12. Ciardo riporta un episodio che, “nei primi mesi del 1900”, aveva visto protagonista 
l’artista Domenico De Mita, chiamato “Foggiano”, “fabbricante di ritratti somigliantissmi” 
e “di quadri di antenati”. De Mita aveva subito un furto e la notizia era rimbalzata su tutti i 
giornali napoletani. Ciardo si sofferma, infine, sull’attività dell’artista, che “per trent’anni 
aveva tenuto bottega all’angolo che fa via Latilla con Toledo”. Ciardo ricorda come 
corresse voce che “perfino Domenico Morelli suggerisse agli allievi di visitare la bottega, 
non certo perché vi imparassero la pittura”: “voleva che si rendessero conto che anche per 
fare il Foggiano era necessario saper disegnare, saper copiare il vero”. 
 
115. P. SCARPELLINI, Il forestiero di Napoli (“Stampe di Vianelli”), VII, 34, 
23 agosto 1955, p. 11. Scarpellini appunta alcune note a margine della pubblicazione di 
“alcune… piccole incisioni” di Achille Vianelli “ritrovate da Gino Doria nei magazzini del 
Museo di San Martino” e “stampate in una bella edizione di pochi esemplari” (Di Achille 
Vianelli e delle sue scene napoletane, Napoli, L’Arte Tipografica, 1955). A testimonianza 
del fervere di studi sul pittore, Scarpellini ricorda la mostra dell’artista “tenuta a Benevento 
l’anno scorso”. Ragiona in seguito sull’“esemplare” saggio introduttivo di Gino Doria e si 
sofferma sulla vita e l’attività di Vianelli, che “fu nel gruppo dei pittori della Scuola di 
Posillipo” e che, con la sua “conoscenza… aggiornata della cultura pittorica europea”, 
incarnava l’“alto livello di gusto raggiunto a Napoli nella prima metà del XIX secolo”.  
 
116. B. NARDI, I tre filosofi del Giorgione (“La chiave di un dipinto famoso”), 
ibid., pp. 11-12. Nardi si concentra sull’arte di Giorgione sulla scia dell’interesse 
suscitato dalla mostra milanese dedicata all’artista (1955, n. 79), interrogandosi sui Tre 
filosofi del Kunsthistorisches Museum di Vienna. Ragiona su “talune interpretazioni” del 
dipinto e ne offre una propria, fondata sull’assunto della necessità di liberarsi dalle 
“interpretazioni metafisiche e cabalistiche”. Propone il nome di Tolomeo per “il vecchione 
dalla gran barba”; quello di Albategni per “il matematico ed astronomo arabo”; quello di 
Copernico, infine, per “il giovane matematico ed astronomo, seduto sulla pietra” (Nardi 
sarebbe tornato su problema Giorgione in 1955, n. 125).  
 
117. L'INVITATO, Arte notturna (“I giorni”), ibid., p. 16. L’Invitato si concentra 
sul “costume pregevole, anche se la sua spinta è mondana”, rappresentato dall’apertura 
serale di musei e gallerie di Roma. Spazio è dato, soprattutto, alle sensazioni dei visitatori 




118. E. BATTISTI, Retorica e barocco, VII, 35, 30 agosto 1955, p. 8. Battisti 
mette la lente su Retorica e barocco, atti del terzo congresso internazionale di studi 
umanistici, congresso tenuto a Venezia, presso la Fondazione Cini, nel 1954 (volume 
curato da Enrico Castelli; Roma, Fratelli Bocca, 1955). Il ragionamento di Battisti procede 
dalla lettura del barocco offerta da Eugenio D’Ors e dalle critiche avanzate a tale lettura. Si 
concentra inoltre sul problema della “retorica” impostato da Guido Morpurgo Tagliabue e 
sulle intuizioni di Giulio Carlo Argan, Lorenzo Giusso, Ugo Spirito, Victor Tapié e 
Francastel.      
 
119. A. MEZIO, La lingua del critico (“Gallerie”), ibid., p. 11. Ad Oxford si era 
tenuta “l’assemblea dell’Aica (Associazione dei Critici d’Arte)”: tema di discussione, “il 
vocabolario della critica”, il linguaggio “ermetizzante ed abusivo degli scrittori d’oggi” (su 
argomenti analoghi, 1957, n. 154). Mezio sostiene che “lo scandalo non è nel vocabolario, 
quanto nel fenomeno di cui esso è un sintomo”: il fenomeno non era nuovo, ma “si 
incontra in tutte le epoche in cui… la letteratura nell’arte si stacca dall’oggetto della 
propria riflessione e da interprete diventa ispiratrice del fatto creativo”. Così, per esempio, 
alla fine del Cinquecento, “una delle epoche più sottilizzanti e torturate della storia 
dell’arte”: da Vasari a Federico Zuccari e fino all’abate Lanzi. La critica “cammina nella 
direzione dell’arte”, e con il Novecento e  “con Picasso” “la critica sarà costretta a 
ridimensionarsi su nuove basi teoriche per rispondere alla formula del Museo Immaginario 
fondato sulla circolazione universale degli stili”. Mezio individua infine le principali scuole 
nazionali: la critica tedesca, “cresciuta a contatto del pensiero filosofico” e “sempre un po’ 
astrattizzante”; la critica “ricettiva dei francesi”, “legata all’attualità dei Salons” e opera di 
brillanti “critici-letterati”; “l’empirismo estetizzante” dei critici inglesi; la critica “di pratica 
e di mestiere” che “prosegue la tradizione italiana di pittori-scrittori” (Soffici, Carrà).     
 
120. G. ZAMBERLAN, Martini in pretura (“Ricordi di un mercante di quadri”), 
ibid., pp. 11-12. Del rapporto di amicizia con Arturo Martini, conosciuto a Treviso “ai 
primi anni del secolo”, Zamberlan riferisce alcuni aneddoti. Qualche nota sull’infanzia, 
sulla famiglia e sulla formazione dell’artista precedono alcuni ricordi dei passaggi 
martiniani al Caffè Fabio (locale “ora scomparso”) e della convocazione dello scultore in 
Pretura “per aver schiaffeggiato una persona”. Concludono lo scritto alcune considerazioni 
sull’estate del 1909, trascorsa da Martini a Burano assieme a Gino Rossi (su Rossi anche 
1955, n. 127) e sugli incontri tra il mercante e l’artista successivi al “ritorno da Parigi” di 
Martini. Con i due, tra gli altri, anche Giovanni Comisso.       
 
121. G. COMISSO, Gli amori di Peggy Guggenheim (“Aria di Venezia”), VII, 
36, 6 settembre 1955, p. 11. Appassionatasi alla lettura degli Agenti segreti veneziani nel 
Settecento, Peggy aveva invitato l’autore del libro, Giovanni Comisso, “alla sua casa… nel 
palazzo Venier dei Leoni… sul Canal Grande”. Comisso scrive dell’incontro con 
l’americana e non lesina alcune considerazioni sulle collezioni: “Non ho alcuna simpatia 
per la pittura predominante nella sua collezione, ma mi sono accorto subito che in quel 
palazzo incompiuto e assurdo, quelle tavole enigmatiche ed estrose… risultano 
perfettamente a casa loro”. Opere “assurde e inefficaci”, ma che “costituiscono una 
completa documentazione storica di questa maniera che da oltre mezzo secolo 
imbizzarrisce nel mondo”. Comisso storna presto la propria attenzione dai quadri per 
indirizzarla verso la figura della “raccoglitrice”: ne ricostruisce, in particolare, gli 
spostamenti da Londra a Parigi tra le due guerre.      
 
122. A. CEDERNA, Le vacche sacre (“La conservazione dei monumenti”), ibid., 
pp. 11-12. Attento al problema della “conservazione dei monumenti”, Cederna recensisce 
l’opuscolo di Leonardo Benevolo La conservazione dell’abitato antico a Roma, pubblicato 
l’anno precedente. Cederna sposa le tesi dell’autore del libello e ne riassume il contenuto, 
una analisi della “coesistenza tra antico e moderno” a partire dal Rinascimento. Circa la 
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“situazione attuale”, Benevolo sottolinea come esistesse una forte disparità tra le 
acquisizioni scientifiche (tra le altre, la “abitudine storico-critica” e il riconoscimento della 
“unità tra tessuto sociale e tessuto edilizio”) e la prassi: le “manomissioni” e gli 
sventramenti continuavano, a Roma e nel resto d’Italia (di contenuto analogo il testo di 
Scarpellini, 1955, n. 129). 
 
123. A. MEZIO, Le storie naturali di Zuccheri (“Gallerie”), VII, 37, 13 
settembre 1955, p. 11. La lettura della monografia dedicata da Garibaldo Marussi 
all’artista e pubblicata qualche anno prima (Zuccheri, Venezia, Edizioni del Cavallino), 
assieme alla mostra aperta in quelle settimane presso la Galleria dell’Obelisco, offre il 
destro a Mezio per un’analisi dei “bestiari” di Luigi Zuccheri (sull’artista anche 1963, n. 
152). Bestiari che affondano le proprie radici nella “vecchia natura morta secentesca a base 
di uccellame”, natura morta che pareva essere giunta al capolinea “con le oleografie di 
Strapaese” e che faceva da contrappeso ai parigini e cerebrali “bestiari barbarici” picassiani 
(gli autori de “Il Mondo” avevano in mente una linea di bestiari e nature morte “primitiva” 
e “magica”, che dall’Arcimboldi e dal Seicento passava per Strapaese ed arrivava al 
Bestiario del ‘900 di Palazzeschi, illustrato da Mino Maccari, figura chiave del 
“Selvaggio” e, nel secondo dopoguerra, vignettista de “Il Mondo”; si veda, a tal proposito, 
1954, n. 46). Zuccheri, pittore di uccelli e di “campagna friulana fatta di macchie d’acqua”, 
era stato a Parigi attorno al 1930, ma nei suoi quadri non c’è “nessuna traccia di 
quell’affettazione manieristica e conturbante” propria dei surrealisti francesi. Il suo 
surrealismo, carico di “bonomia”, “immaginazione” e gusto “veneziano”, andava a cercare 
il “particolare peregrino”; guardava “ai pittori settecenteschi di pannelli ornamentali”, agli 
“ex-voto” e alle “tavolette delle chiese votive”.         
 
124. G. RAIMONDI, Il tabernacolo di via San Leonardo (“La valigia delle 
Indie”), ibid. Qualche nota a proposito di via San Leonardo, che “gira intorno al colle di 
Firenze”, e del tabernacolo sotto il cui vetro è composta la scena della “crocifissione”, 
opera di Ottone Rosai. Raimondi indugia sulla tavola di Rosai che “sembra un dipinto 
antico”: “Firenze antica”, la sua arte, “la comune storia della terra e degli uomini di 
Firenze, sono cosa penetrata molto a fondo nel cuore di Rosai”. Le figure che compongono 
la crocifissione “sono veramente creature di fango e di creta, di una misteriosa e lievitante 
materia, a cui la luce fiorentina dona colore e vita”.   
 
125. B. NARDI, Postilla giorgionesca, ibid., p. 12. Nardi torna sui Tre filosofi di 
Giorgione poco tempo dopo l’articolo comparso ne “Il Mondo” il 23 agosto (1955, n. 116). 
Nardi conferma le posizioni già espresse e contesta le conclusioni cui Johannes Wilde era 
giunto sulla scorta della scoperta di un “disegno primitivo” “sotto il disegno definitivo 
eseguito dal pittore”; la scoperta, datata 1932, era stata effettuata “con l’aiuto dei raggi 
Röntgen”.    
 
126. A. MEZIO, Un grande collezionista (“Gallerie”), VII, 38, 20 settembre 
1955, p. 11. Era morto da pochi mesi l’armatore di Amsterdam Van Beuningen, noto per 
la “collezione di arte” confluita nel 1958 nel Museo di Belle Arti di Rotterdam. 
“Cominciata agli inizi del secolo, quando la moda era per i Primitivi”, la collezione era 
stata esposta “tre anni fa… a Parigi, nelle sale del Petit Palais”, e aveva avuto tra gli ultimi 
“colpi” “l’acquisto della collezione di disegni del banchiere Königs”. Oltre ai capolavori 
delle “scuole del Nord”, erano presenti in collezione “un bellissimo Cézanne, un Van Gogh 
e un Sisley… e due nudi di Despiau”, a testimonianza che la preferenza dell’armatore “non 
rifiutava i gusti forti dell’arte moderna”. Mezio registra infine alcune voci “molto brutte” 
che circolavano attorno alla figura di Van Beuningen, i cui beni erano stati 
“accuratamente” risparmiati “dalla guerra e dalle razzie” naziste; appunta brevemente 
anche la vicenda giudiziaria che aveva coinvolto il collezionista e che riguardava alcune 




127. G. ZAMBERLAN, Gino Rossi militare (“Ricordi di un mercante di 
quadri”), ibid., pp. 11-12. Zamberlan centra il proprio articolo su Gino Rossi, artista cui 
aveva accennato ricostruendo i propri incontri trevigiani con Arturo Martini (1955, n. 120). 
Ritorna agli anni della prima guerra, anni che avevano visto Rossi nei panni di 
“bersagliere” al servizio del capitano Antonio Majer. Zamberlan scrive inoltre 
dell’esperienza al fronte di Rossi, che nel precipitare delle vicende di guerra aveva sofferto 
anche una “umiliante e penosa prigionia”. La memoria del mercante arriva agli anni 
Quaranta, e inquadra il profilo di un uomo “ormai ridotto un’ombra di se stesso”, “relegato 
in un manicomio”. I ricordi di Rossi finiscono per toccare, marginalmente, figure come 
Nino Barbantini, “il pittore Duodo Giuseppe”, Arturo Martini e gli artisti “dell’isola di 
Burano”; eventi e istituti come la Fondazione Bevilacqua La Masa e le esposizioni parigine 
del Salon d’Automne.    
 
128. E. BATTISTI, Un tesoro nascosto (“Gli ori di Napoli”), ibid., p. 12. Nel 
presente articolo, Battisti recensisce l’ultima fatica di Rodolfo Siviero, il volume Gli ori e 
le ombre del Museo nazionale di Napoli (Firenze, Sansoni, 1954). A margine della 
recensione, Battisti annuncia per gli anni a venire la pubblicazione di “un saggio di 
duecento pagine” di Siviero sul recupero delle opere che nel corso della seconda guerra 
mondiale erano state oggetto delle razzie naziste. Siviero aveva anche curato, negli anni 
precedenti (1950 e 1952), importanti mostre di alcune delle opere d’arte rientrate in Italia. 
Su tale problema notevole era stato, negli anni precedenti, l’interesse dei collaboratori de 
“Il Mondo”, sempre attenti a questioni di salvaguardia del patrimonio artistico nazionale 
(1950, n. 64; 1955, n. 7).  
  
129. P. SCARPELLINI, Un tempio in rovina (“Il giardino d'Europa”), VII, 39, 
27 settembre 1955, p. 11. Scarpellini si unisce all’allarme lanciato sulle colonne de “Il 
Mondo” da Antonio Cederna il 6 settembre (1955, n. 122) e si sofferma sul contrasto tra il 
“gran numero di monografie e ancora più delle mostre”, e la frequenza con la quale era 
possibile vedere “rovinare, distruggersi lentamente opere famose, deturparsi complessi di 
prim’ordine”. A titolo esemplificativo, Scarpellini mette la lente sul “tempio d’Ercole” di 
Cori, “ai margini della Ciociaria, caratterizzato dalle “ciclopiche muraglie che si ergono 
attorno dovunque”. Il tempio aveva attirato l’attenzione di artisti e studiosi. Raffaello e 
Piranesi lo avevano disegnato, Winckelmann, Mommsen, Gregorovius e “uno stuolo di 
archeologi” lo avevano studiato. Dal 1944 “nessun restauro o lavoro è stato compiuto 
intorno a quel tempio”; erano ancora visibili i “danni che ha prodotto la guerra”. 
Particolarmente grave era la situazione della “cella del nume”.    
 
130. A. CEDERNA, La stampa importuna (“La conservazione dei monumenti”), 
ibid., pp. 11-12. Tra le concause degli sventramenti e degli orrori urbanistici ed 
architettonici italiani, Cederna indica la debolezza dell’opinione pubblica; mette la lente 
sulla immaturità e la scarsa indipendenza della stampa italiana, spesso considerata dai 
“nostri burocrati” (andava marcata, in particolare, la capacità di manipolazione esercitata 
della Società Generale Immobiliare) “come uno strumento di propaganda”. Tra i retaggi 
del fascismo, chiosa Cederna, questo era “uno dei più floridi e permanenti”. Cederna 
biasima, inoltre, la “scarsa efficienza della nostra amministrazione delle belle arti” e la sua 
scarsa trasparenza: segnala la difficoltà di attingere informazioni dalle figure di 
“funzionario del ministero dei Lavori Pubblici o della Pubblica Istruzione”, difficoltà che 
rendeva più ardua l’attività del più “bennato”, del più zelante tra i giornalisti.   
 
131. R. PANE, I fasti del viceregno, VII, 40, 4 ottobre 1955, p. 11. Con lo stesso 
titolo, il 5 aprile del 1955 era comparso nella rivista un’altro scritto di Pane (n. 47). Pane 
aggiunge particolari al tema della “trasformazione del nuovo ed incompiuto ospedale degli 
Incurabili nella più grande scuola media del mondo”, tema impostato più di un anno prima 
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(1954, n. 79). Si sofferma ancora sullo spreco di denaro pubblico e sulle “inevitabili 
congestioni di traffico sulla frequentatissima via Foria” che la concentrazione delle scuole 
medie nei locali del vecchio ospedale avrebbe comportato. La commissione del piano 
regolatore, insediata “da qualche settimana”, era composta da “obbedienti esecutori di 
ordini e di progettisti interessati alle iniziative laurine”; la giunta Lauro, nello stesso tempo, 
continuava a tracciare “nuove strade” e ad elevare grattacieli. Il tutto “mentre le strade 
della vecchia città sono quasi impraticabili per il loro stato di sordido abbandono”, e non 
era scomparso “il luridume accumulato sulle macerie che ancora attendono il 
risanamento”.   
 
132. L. CASTELLANI, Il partigiano al Museo (“Dal taccuino di un calcografo”), 
ibid. Visita agli Uffizi. Qualche osservazione sulla Battaglia di S. Romano di Paolo 
Uccello, sulla Visione di S. Agostino di Botticelli, sui “due ritratti” di Piero della 
Francesca (Battista Sforza e Federico da Montefeltro); ancora, alcuni appunti sull’Eva di 
Cranach. 
 
133. E. BATTISTI, La pittura senese, VII, 41, 11 ottobre 1955, p. 11. Battisti 
recensisce la Pittura Senese di Enzo Carli (Milano, Electa, 1955), volume appartenente alla 
collana “La carta del navegar pittoresco”. Il testo, commenta l’autore de “Il Mondo”, 
“quasi sempre basato su ricerche dirette”, era stato “affidato ad uno studioso sensibile e 
competente come Enzo Carli, cui si deve anche l’intelligente scelta delle illustrazioni”. Tra 
i meriti del volume c’era anche quello di avere saputo “offrire una buona scelta delle tavole 
esposte nel nuovo Museo d’arte sacra di Asciano, ancora sconosciuto al grande pubblico”. 
Lodevole poi “richiamare l’attenzione non tanto sui singoli artisti quanto su una 
determinata scuola o su uno stile”, e “togliere alle riproduzioni a colori ogni carattere 
eccezionale di fuori testo per distribuirle nelle pagine come normali illustrazioni”.   
 
134. A. CEDERNA, I mali di Vicenza (“I vandali in casa”), ibid., pp. 11-12. 
L’analisi della “degradazione delle più belle città italiane” prosegue con Vicenza. Cederna 
ambiva alla compilazione di una “Guida del brutto”, sulle città nelle quali era prevalsa la 
“nefasta pretesa di adeguare semplicisticamente l’antico al moderno” (per le precedenti 
tappe dell’analisi di Cederna: Assisi e Siena, 1954, nn. 103, 112; Lucca e Venezia, 1955, 
nn. 8, 23, 33). La situazione di Vicenza è affrontata per punti: “cattivi restauri e cattive 
ricostruzioni”, “brutali manomissioni di monumenti”, “costruzioni deplorevoli”, “rovine 
ambientali”, “guerra al verde”, “urbanistica sbagliata”. A Vicenza, però, “la resistenza che 
i malintenzionati devono superare è maggiore che in altre città”: era infatti stato fondato un 
Centro Internazionale di Studi di Architettura, “c’è un’Associazione Amici dei Monumenti 
quanto mai efficiente e attiva, un Ente Turismo meno inerte del solito”, “privati che 
offrono fondi per il restauro di chiese e palazzi”. Tuttavia poco potevano “le persone colte 
e dabbene contro le commissioni edilizie, i burocrati e gli speculatori”.    
 
135. A. CEDERNA, Lo stadio nelle catacombe (“I vandali in casa”), VII, 42, 18 
ottobre 1955, pp. 11-12. Cederna commenta la notizia apparsa “sui quotidiani romani del 
25 settembre”: il presidente del Coni, in compagnia del presidente del Centro Sportivo 
Italiano, Gedda, “si era recato a Castel Gandolfo dal Santo Padre, per mostrargli il piano di 
uno stadio da costruirsi nella zona delle Catacombe di San Callisto, di fronte alla chiesetta 
del Quo vadis?”: “uno stadio sulla Via Appia Antica”, chiosa sarcasticamente Cederna, 
“efficiente pendant al Circo di Massenzio”. Non erano privati, né funzionari dello stato, né 
la Società Generale Immobiliare, ma “i cattolici dell’Azione Cattolica” a volere 
“trasformare in stadio olimpico un terreno impastato di ossa di santi e di martiri”. Altra 
conseguenza dell’operazione, conclude Mezio, era il rafforzamento della “espansione 
incontrollata di Roma verso il Sud, verso i Colli e verso il mare, come voleva Mussolini”, 
in palese contraddizione con i più razionali progetti di sviluppo a est (su cui 1955, nn. 37, 
66). Sullo stadio olimpico, Cederna sarebbe tornato a scrivere sette giorni più tardi (1955, 
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n. 137).      
 
136. A. D'AROMA, I sotterranei di Lord Salisbury (“Aria di Londra”), VII, 43, 
25 ottobre 1955, p. 7. Tra le meraviglie conservate presso Hatfield House, “residenza di 
Lord Robert Arthur Gascoyne Cecil, quinto marchese di Salisbury”, D’Aroma segnala 
“quadri”, “armature” ed “arazzi”, oltre a ritratti “ingentiliti dal pennello di Romney di 
Lawrence di Reynolds”; e ancora, “trecento volumi di carteggi, atlanti acquerellati a mano, 
edizioni rare”.  
 
137. A. CEDERNA, Infamis arena (“I vandali in casa”), ibid., p. 11. La questione 
dello “stadio nelle catacombe” era stata impostata da Cederna nello scritto comparso ne “Il 
Mondo” il 18 ottobre (1955, n. 135). Cederna rincara la dose e definisce il progetto 
“l’affronto più screanzato e più empio che negli ultimi anni è stato escogitato ai danni della 
città”. L’operazione, tuttavia, non sembrava “andare così liscia come i suoi fautori 
speravano”: tre interrogazioni erano state presentate in quei giorni sullo stadio, “due al 
sindaco dai consiglieri comunali Leone Cattani e Aldo Natoli, una al Ministro 
dell’Istruzione da Umberto Zanotti Bianco”; parte della stampa, inoltre, si era dichiarata 
contraria al piano. A tali voci di dissenso, le risposte fornite dal presidente del Coni e da 
Gedda, “teorico del cattolicesimo sportivo” e sostenitore del progetto, parevano deboli, 
inconsistenti.    
  
138. V. CIARDO, Quadri in piazza (“Aria di provincia”), ibid., p. 12. Con un 
testo dal sapore di cronaca mondana, Ciardo prosegue la sua raccolta di aneddoti di cultura 
e società del Mezzogiorno d’Italia (per i suoi scritti precedenti, 1955, nn. 52, 78, 114). In 
una anonima “località meridionale che non può chiamarsi paese ma nemmeno ancora è 
città”, “un uomo corpulento” parlava d’arte “ad un capannello di persone piuttosto svagate 
e indifferenti”. Inveiva contro “le pazzie degli artisti moderni” e vendeva opere “di 
rinomati maestri… di cui garantisce l’autenticità della firma”. L’uomo sosteneva di avere 
anche “un Picasso”. Molte delle opere prendevano “la strada dei palazzotti di facoltosi 
agricoltori”, “delle abitazioni di seri professionisti”. 
 
139. E. BATTISTI, I filantropi del libro d'arte, VII, 44, 1 novembre 1955, p. 11. 
In un discorso di carattere generale, Battisti analizza pregi e difetti dei “libri d’arte a 
colori” in relazione al loro compito specifico, vale a dire “supplire alla visione diretta dei 
capolavori”. Tra i difetti segnala “i loro prezzi”, che ne frenavano la diffusione; “l’uso del 
colore” fondato sulla tricromia, che rendeva impossibile trarre dai volumi sicure 
“deduzioni coloristiche”. Battisti si concentra poi su una consuetudine in voga in anni in 
cui i prezzi dei libri d’arte erano ancora proibitivi: “le banche e le società industriali” 
offrivano “agli amici per capodanno o in qualche occasione speciale preziosi volumi”. Tra 
questi testi, due in particolare avevano colpito l’attenzione dell’autore de “Il Mondo”: La 
miniatura italiana, testo e scelta delle immagini a cura di Mario Salmi, volume “pubblicato 
dalla Banca Nazionale del Lavoro, per i tipi della casa editrice Electa” (Milano, 1955); I 
Mesi di Schifanoia a Ferrara, di Paolo d’Ancona, “con una notizia critica sui restauri di 
Cesare Gnudi”, volume edito dalla Galleria del Milione e facente parte di “una serie 
patrocinata dalle Cartiere Mayer di Milano” (Milano, 1954).   
 
140. A. CEDERNA, Com'era dov'era (“I gangsters dell'Appia”), ibid., pp. 11-12. 
Cederna torna ad occuparsi dell’Appia Antica (sull’Appia, in precedenza, 1953, nn. 46, 58, 
60; 1954, nn. 8, 16, 24, 27, 37, 52, 97; 1955, nn. 14, 61) e mette la lente sul “Piano 
Territoriale Paesistico per l’Appia”, “che dal 23 settembre è affisso all’albo pretorio del 
Comune di Roma”. Il piano era stato redatto “dalla Soprintendenza ai Monumenti del 
Lazio, di concerto con la commissione che il ministro Martino nominò nell’aprile del 
1954” (sulla commissione anche 1954, n. 16): tale piano vietava o limitava “severamente le 
costruzioni” e i “progettini” degli speculatori. Cederna dedica alcune righe al dibattito 
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scaturito sulla stampa romana a proposito del piano: molti articoli, chiosa Cederna, erano 
firmati da “rappresentanti di ben definite forze economiche” e da persone “sensibili agli 
interessi dei privati e delle società immobiliari”.     
 
141. P. SCARPELLINI, Cimabue in umido (“I vandali in casa”), VII, 45, 8 
novembre 1955, p. 11. In visita alla Chiesa Superiore di Assisi, Scarpellini ragiona sulla 
scomparsa delle “pitture rappresentanti scene dell’Antico e Nuovo Testamento, opere di 
pittori probabilmente di scuola romana”, che occupavano la “ultima campata della nave 
poco avanti il transetto”. Segnala inoltre l’assenza della decorazione “cimabuesca” nel 
braccio sinistro del transetto, sulla “facciata che corrisponde alla parte posteriore della 
chiesa”. Alla stessa stregua, “nella Chiesa Inferiore la cappella dedicata a San Martino 
affrescata da Simone Martini è stata privata del suo capolavoro, la Spartizione del 
mantello”. Le operazioni di distacco erano state effettuate dall’“Ufficio Centrale del 
Restauro”, i cui membri erano preoccupati del deperimento degli affreschi causato “dalle 
sostanze organiche contenute nella malta”. “Cosa grave”, secondo Scarpellini, era che non 
si fosse “studiato prima dei lavori il modo e la possibilità di ricollocare gli affreschi al loro 
posto”. All’articolo avrebbe risposto tre settimane più tardi Giovanni Urbani, dell’Istituto 
Centrale del Restauro (1955, n. 149).    
 
142. G. ZAMBERLAN, De Chirico a Venezia (“Ricordi di un mercante di 
quadri”), ibid., pp. 11-12. Zamberlan si sofferma sui passaggi a Venezia di Giorgio De 
Chirico: la prima esposizione in laguna, al Salone degli Specchi di Ca’ Giustinian, nel 
1948, aveva fatto seguito alle presenze alla Biennale. Zamberlan ricorda in particolare la 
partecipazione dell’artista alla Biennale del 1942, nel cui contesto gli era stata riservata 
“una grande sala”. Tra gli aneddoti più curiosi relativi ai giorni della mostra del 1948, 
Zamberlan menziona i tentativi di boicottaggio degli astrattisti, “con a capo il pittore 
Vedova”. Ancora, sono ricordate la mostra veneziana dell’estate del 1950 nei locali della 
Società Canottieri di Bucintoro, con la polemica scaturita in quelle settimane tra l’artista e 
Roberto Longhi; le esposizioni di Cortina del 1952 e 1953; la mostra veneziana del 1954 al 
Circolo Canottieri (sull’evento anche 1954, n. 111). Chiudono il testo alcuni riferimenti 
alla vita ed alle abitudini del pittore.     
 
143. A. MEZIO, Utrillo e i suoi miracoli (“Gallerie”), VII, 46, 15 novembre 
1955, p. 11. In morte di Maurice Utrillo (sempre sull’artista, 1956, n. 15). Il medaglione 
di Mezio celebra la “vocazione tragica” dell’artista ad una “vita di bohème” (vocazione 
diffusa e “tara di un’epoca”, da Utrillo a Modigliani, da Soutine a Pascin). La sua pittura 
“nasce quasi perfetta da una specie di predisposizione, che non si può dire nemmeno una 
vocazione artistica, poiché si sa che l’idea di mettergli in mano i pennelli gli fu suggerita 
da un medico, il dott. Ettinger”. “Senza scuola, senza maestri”, Utrillo “inventa subito la 
pasta ricca e delirante del suo periodo impressionista, e vi istalla lo scarabocchio poetico 
che disarticola gli schemi consueti della visione”; la critica (Mezio cita Jacques Guenne e 
Dorival) parla di un artista “che improvvisa in stato di semi-incoscienza o irresponsabilità”: 
“i professori di psicanalisi” non “si lasceranno sfuggire l’occasione”. Utrillo era stato 
artista di “qualità troppo alta per essere confuso con le sgrammaticature dei numerosi 
autodidatti scoperti da Uhde”: “un apparecchio di selezione naturale… gli permette di 
passare rapidamente attraverso il genere e di puntare verso il cuore delle cose”. Il mistero 
più grande “è come questo fenomeno abbia potuto materializzarsi in un’epoca torturata e 
intellettualizzante che è quella dei Picasso, dei Matisse e dei Derain”. Utrillo aveva 
incarnato la “poesia” contro la “scuola”. Le ultime righe ricostruiscono la vita di Utrillo nel 
primo dopoguerra, in anni in cui “gli americani scoprono la bohème” e “Utrillo si trova 
milionario”, “fantoccio decorato” (lo scritto si inserisce nel contesto delle frequenti 
discussioni di Mezio sull’arte degli ingenui, primitivismo recuperato alla stregua di riscatto 
rispetto al cerebralismo delle avanguardie; per le prime fasi della discussione citata, 1950, 




144. V. OMODEO, Il castello sventrato (“Il giardino d'Europa”), ibid. Vittoria 
Omodeo torna sulla questione della costruzione di un “edificio a ridosso del muraglione 
inferiore… del secolare castello Sant’Elmo” (per il primo scritto della Omodeo, 1955, n. 
56; circa la tutela dei beni artistici ed architettonici di Napoli e del Mezzogiorno d’Italia, si 
veda anche 1955, nn. 24, 47). La situazione si stava aggravando: c’era infatti “il problema 
di offrire un ingresso stradale adeguato” agli appartamenti che facevano parte del 
complesso appena ultimato. Operazione possibile solo con la violenza dell’esproprio di un 
“viale privato”.  
 
145. L'INVITATO, L'asta (“I giorni”), ibid., p. 16. L’Invitato, sempre attento agli 
aspetti mondani connessi con gli eventi artistici e culturali romani, scrive di un’asta in via 
Abruzzi (costante era la frequentazione delle aste: si veda, per esempio, 1955, n. 25). Ad 
essere bandito, “tutto l’arredamento di villa Dusmet”: “mobili specialmente del Settecento, 
chinoiseries di ogni tipo, dipinti, alcuni dei quali di grande importanza”. “I critici d’arte e i 
pittori” si erano precipitati “per vedere il quadro più prezioso: L’Ecce Homo del Correggio, 
su cui da tempo sono accese le dispute, perché ne esiste un altro, identico, alla National 
Gallery di Londra, ora reputato l’originale, ora una copia”.   
 
146. G. RAIMONDI, “Lacerba” futurista (“La valigia delle Indie”), VII, 47, 22 
novembre 1955, p. 8. Raimondi dedica il suo scritto a “Lacerba”, rivista che “si 
comperava, ogni quindici giorni, all’edicola dei giornali al Voltone delle Cintarie”. 
Raimondi ragiona sulla portata culturale del periodico attraverso un confronto con le riviste 
delle avanguardie francesi, delle cui poetiche gli autori di “Lacerba” erano stati il 
“tramite”. Spazio è riservato a Carrà e Boccioni, “assidui collaboratori del foglio”, foglio 
attorno alla cui redazione gravitavano anche Soffici e Rosai.    
   
147. E. BATTISTI, Labirinto mediterraneo, ibid., p. 11. Alla recensione 
dell’Architettura del Medioevo in Sardegna di Raffaele Delogu (Roma, La Libreria dello 
Stato, 1953), Battisti fa precedere un’articolata discussione generale sulla impopolarità 
degli studi di storia dell’architettura. “Pochissime regioni hanno trattazioni d’insieme” dei 
propri beni architettonici, e mancava quasi sempre anche “un catalogo illustrato degli 
edifici monumentali”. In tale panorama si distingueva così il volume curato da Raffaele 
Delogu, volume facente parte della “collezione edita dalla Direzione Generale Belle Arti, 
dedicata alle Architetture delle Regioni d’Italia”.  Delle settanta chiese prese in esame da 
Delogu, “in gran parte inedite”, “almeno venti sono di primissimo ordine”; così come di 
grande qualità era “il vastissimo materiale illustrativo” raccolto per il volume dal Gabinetto 
Fotografico Nazionale. 
 
148. A. CEDERNA, Frittata romana (“La città eternit”), ibid., pp. 11-12. 
Cederna scrive la storia “della faticosissima e segretissima gestazione del nuovo piano 
regolatore di Roma”. Individua quattro tempi, quattro fasi nell’intervallo aperto fatto 
cominciare il 21 maggio 1954 (data in cui il Consiglio Comunale… approvava un ordine 
del giorno che conteneva i punti della “salvaguardia del centro storico” e la “necessità di 
evitare l’indiscriminato accrescersi della città a macchia d’olio”). Tra i punti toccati 
nell’articolo, le relazioni del Comitato di elaborazione tecnica, che aveva optato per una 
espansione della città in una sola direzione, ad oriente (su tale punto si veda anche 1955, 
nn. 37, 66); le principali controrelazioni tra le quali, per esempio, quella di Marcello 
Piacentini; i “compromessi” cercati dalla Grande Commissione; il peso degli interessi 
privati, a partire dalla Società Generale Immobiliare; lo scotto che ancora si pagava all’Eur, 
che alcuni proponevano come “il centro direzionale” dell’espansione di Roma anche nel 
secondo dopoguerra.   
 
149. G. URBANI, Cimabue in umido (“Lettere scarlatte”), VII, 48, 29 novembre 
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1955, p. 6. Urbani scrive al direttore de “Il Mondo” per replicare allo scritto di Scarpellini 
dell’8 novembre (1955, n. 141) e correggere le “numerose inesattezze” ivi contenute. 
Urbani spiega che i lavori non erano stati condotti con “fretta” né “di soppiatto” e, ultimate 
le operazioni di restuaro,  “la sorte delle pitture di Assisi è… di restare al loro posto”. La 
controreplica di Scarpellini sarebbe stata pubblicata una settimana più tardi (1955, n. 152).   
 
150. A. MEZIO, Carpaccio e dintorni (“Gallerie”), ibid., p. 11. Mezio recensisce il 
Carpaccio di Terisio Pignatti (Milano, Mondadori, 1955). Il critico de “Il Mondo” ragiona 
sulla fortuna di Carpaccio e sugli studi più recenti sull’artista. Studi che, fuori dallo schema 
canonico che voleva l’artista mero “pittore delle calli e delle cerimonie”, avevano 
richiamato l’attenzione sulla “poderosa struttura di questa opera col suo elevatissimo 
potenziale di cultura”: la moda, insomma – e il volume di Pignatti lo confermava - era per 
un “Carpaccio spoglio, nutrito di speculazione matematica”. Conclusioni rischiose, queste 
ultime: presentavano un Carpaccio “troppo intellettualizzato”.   
 
151. A. CEDERNA, Il sacco di Roma (“I vandali in casa”), ibid., pp. 11-12. 
Cederna si sofferma sugli ultimi monumenti romani caduti sotto “il piccone demolitore”. 
Nello specifico, si occupa degli sventramenti in atto nello Stradone di S. Giovanni, “ossia 
nella via S. Giovanni in Laterano, che unisce il Colosseo alla Basilica Lateranense”: “un 
grandissimo vuoto si è ora spalancato in essa, antichi edifici sono stati ridotti in polvere e 
nuove grosse baracche in cemento armato stanno per sorgere”. Tra gli edifici scomparsi, la 
settecentesca Chiesa di S. Maria di Loreto, “altrimenti detta chiesa delle Lauretane, e 
l’edificio annesso”, monumenti sacrificati per lasciare campo “agli architettonici ardimenti 
del Monte dei Paschi di Siena”. Il guasto “non si limita al tessuto artistico della città”, ma 
avrebbe interessato anche il “traffico”. Tappe successive dell’opera di devastazione, 
“l’occupazione… del vicino Celio” (già paventata in 1955, n. 84) e la “scomparsa di tutte 
le zone verdi entro la cerchia delle mura”. Menzionati anche altri disastri architettonici, tra 
i quali: il crollo delle case di via Margutta e Piazza di Spagna, demolizioni tra via delle 
Zoccolette e via San Paolo alla Regola, l’allargamento di via S. Maria in Via, la distruzione 
di villini di via Nomentana. 
 
152. P. SCARPELLINI, Cimabue in umido (“Lettere scarlatte”), VII, 49, 6 
dicembre 1955, p. 6. Scarpellini chiude la polemica con Urbani (per i precedenti 
momenti del confronto, 1955, nn. 141, 149), riconosce di essere incorso in “qualche 
inesattezza” ma ripropone alcune perplessità riguardo al reinserimento degli affreschi 
staccati all’interno del “complesso storico” della Basilica francescana.   
 
153. R. PANE, Pittoresco napoletano, ibid., p. 11. Pane invita quanti fossero 
chiamati a scrivere di cose napoletane a rinunciare ad una chiave interpretativa della città 
fondata sulle categorie di “pittoresco” e “pseudo-poetico”: invita a rinunciare al “sorriso di 
indulgenza” spesso indirizzato nei confronti del “colore locale”, ai “giudizi 
ottimisticamente convenzionali” scaturiti da una visita alla città. Chiede una “assoluta 
parità di trattamento”, giudizi obiettivi nei confronti di una città amministrata in un clima 
che era il “medesimo” degli anni del ventennio, clima caratterizzato dalla “protervia dei 
molti nostalgici” facenti capo al sindaco Lauro. Anche in materia di urbanistica, la 
violenza degli interventi della giunta era palese (sulla devastazione del patrimonio artistico 
napoletano anche 1955, nn. 24, 47, 144): spariva dalle strade il “modesto volume dei 
vecchi edifici”, sostituiti da “nuove gigantesche fabbriche per le speculazioni della Società 
di assicurazione La Cattolica”.        
 
154. S. BETTINI, Il Duecento fiorentino, ibid., pp. 11-12. Bettini recensisce 
Pittura del Dugento a Firenze di Ragghianti (Firenze, Vallecchi, 1955), “prima delle 
monografie di SeleArte”. L’attenzione degli autori de “Il Mondo” nei confronti delle 
posizioni prese da Ragghianti era costante, testimoniata da citazioni, recensioni o 
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segnalazioni tra le quali, a titolo esemplificativo, si menziona quella pubblicata in 
concomitanza con l’uscita della rivista “SeleArte” (1952, n. 59). Per il volume, Bettini 
prevedeva “la diffusione e il successo che ha, meritatamente, la rivista”, anche sulla scorta 
di uno “sforzo sociale” di autore ed editori, che avevano preferito rendere il libro 
disponibile ad un prezzo accessibile.      
 
155. E. BATTISTI, L'italiano errante, VII, 50, 13 dicembre 1955, p. 9. Battisti si 
concentra sulle fotografie di “singoli monumenti, città o complessi monumentali” dei “tre 
album della collezione diretta da Antonio Cederna per l’Editoriale Domus” (a cura di 
Alfredo Puerari e del fotografo Bruno Stefani, Milano, 1955). Tre i luoghi o monumenti 
oggetto d’indagine degli album: Sabbioneta; Cremona; l’Arco di Costantino.  
 
156. A. MEZIO, Maestri ed epigoni (“Gallerie”), ibid., p. 11. Recensione della 
Quadriennale romana (sulla stessa esposizione anche 1955, n. 160). La mostra rivelava la 
avvenuta “storicizzazione che tocca tutti gli aspetti dell’avanguardia di ieri e che non 
risparmia le audacie di oggi”; prendeva atto, cioè, dell’“ingresso nel Museo” dei “petrolieri 
di quaranta, di trenta e di vent’anni addietro”. In una sezione curata da Castelfranco e 
Valsecchi, erano esposte opere comprese tra la stagione futurista e gli anni di Novecento: 
De Chirico, Modigliani, Carrà, Morandi, Soffici, De Pisis, Rosai, Casorati, Sironi. Spazio, 
inoltre, era stato “finalmente” concesso ai “gruppi operosi a Roma all’epoca della Terza 
saletta” di Aragno: oltre a Virgilio Guidi, Scipione e Mafai, interpreti della Scuola 
Romana; essi lavoravano a “bambocciate ironizzanti”, in cui “i richiami all’ordine e le 
nostalgie classicheggianti” si fondevano “con una venatura di gusto secentesco”. Tra le 
pecche della Quadriennale, Mezio segnala la scarsa messa a fuoco di alcuni artisti: “Gino 
Rossi… vi è presentato con alcuni pezzi non completamente centrati sul suo tentativo di 
assorbire Gauguin e Van Gogh attraverso la Secesssione di Monaco”. Prosegue poi 
denunciando l’assenza, in mostra, di Deiva De Angelis, artista centrale nel sistema di 
preferenze visive di Mezio (si veda, per esempio, 1951, nn. 17, 31, 32), e di Francalancia, 
pittore della Terza saletta più volte tirato in ballo da Mezio sulle colonne del settimanale 
(per esempio in 1951, n. 19). Per quanto concerne l’arte astratta e “le squadre di 
combattimento del neorealismo”, si devono leggere le poche note inserite nel finale dello 
scritto: Mezio rileva come l’arte non figurativa “depone il gusto aggressivo della novità e 
diventa una delle tante famiglie stilistiche ufficialmente riconosciute”, in attesa che una 
prospettiva finalmente storica trovi il “filo invisibile” che lega Guttuso alle “eruzioni 
vulcaniche” di Vedova, “le composizioni bragagliane di Burri a base di stracci bagnati alle 
stilizzazioni berlinesi di Mascherini”, le “eleganti variazioni alla spinetta” di Montanarini 
alle “gabbie… le lamiere ritagliate… della scultura concreta”.             
 
157. A. CEDERNA, Dantisti all'inferno (“La terra dei morti”), ibid., pp. 11-12. 
Cederna si sofferma sul “Monumento Nazionale a Dante Alighieri, da erigersi a Roma”. Il 
progetto era sostenuto dal “Giornale d’Italia”, ed era figlio “della più balorda retorica 
monumentalistica”. Cederna analizza le proposte avanzate da architetti, politici ed 
intellettuali in ordine alle caratteristiche ed alla ubicazione del monumento. Le proposte, 
pubblicate sullo stesso “Giornale d’Italia”, parevano a Cederna derivazione della 
“vocazione aulica, accademica, decorativa” della cultura italiana. Tale pomposità, chiosa 
Cederna, aveva evidentemente il compito di “profanare tutto quanto di grande, di puro e di 
civile tocca”, sulla scia della “romanità” cavalcata dalla “propaganda littoria” in forza della 
quale erano stati operati alcuni dei più violenti sventramenti della storia del Novecento (sul 
monumento anche 1955, n. 161).    
 
158. A. MEZIO, Dall'Arcimboldi ai manichini metafisici (“Gallerie”), VII, 51, 20 
dicembre 1955, p. 11. Ancora sul manierismo e la pittura dell’Arcimboldi, dopo 
l’articolo del giugno del 1954 (n. 46). L’interesse per l’età della maniera era testimoniato 
dalle mostre “dell’ottobre scorso ad Amsterdam” e “di tre anni fa a Napoli”, oltreché da 
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quella “torinese dedicata ai piccoli maestri del tardo manierismo lombardo e piemontese” 
(la mostra era stata inaugurata nel giugno del 1955 presso il Centro Culturale Olivetti di 
Ivrea); alle esposizioni andavano aggiunte alcune monografie, tra le quali Mezio cita quella 
di Giuliano Briganti su Pellegrino Tibaldi (Roma, Cosmopolita, 1945). Per quanto riguarda 
la figura dell’Arcimboldi, invece, Mezio indugia sulla monografia di Benno Geiger (I 
dipinti ghiribizzosi di Giuseppe Arcimboldi pittore illusionista del Cinquecento, Firenze, 
Vallecchi, 1954), volume che inquadra la parentela tra maniera e surrealismo: De Chirico, 
Dalì, Delvaux su tutti. Conclude con l’analisi della “decina di pannelli allegorici nello stile 
dell’Arcimboldi” esposti alla Galleria dello Zodiaco, che dimostravano il fiorire di falsi 
attorno all’artista. Nel frattempo, le “repliche del periodo metafisico” esposte alla Galleria 
del Vantaggio dimostravano che “i manichini di De Chirico costruiti con squadre, 
compassi e cornici”, sono “forse le pitture moderne più vicine allo spirito 
dell’Arcimboldi”.          
 
159. G. ZAMBERLAN, Sotto i tetti di Venezia (“Ricordi di un mercante di 
quadri”), ibid., pp. 11-12. Zamberlan torna con la memoria ai primi anni di Ca’ Pesaro, 
poco dopo la donazione del palazzo al Comune di Venezia da parte della duchessa Felicita 
Bevilacqua La Masa. Accanto agli artisti ospitati nei locali del palazzo, l’attenzione è posta 
sulla figura di Nino Barbantini, organizzatore delle “mostre dei rifiutati della Biennale”: 
tra gli altri, Martini, Semeghini, Rossi, Moggioli, Garbari. Zamberlan ricostruisce, in 
seguito, la vicenda del trasferimento degli artisti veneziani (tra essi “Juti Ravenna, 
Seibezzi, Cavallet, Neno Mori, Eugenio Da Venezia, Aldo Bergamini, Scarpa Croce, 
Orazio Celeghin” e Dante Panizza) a Palazzo Carminati. Spazio consistente è dato infine 
ad un incontro tra il mercante Zamberlan e Juti Ravenna, che in quelle settimane “scriveva 
insieme al critico Marchiori uno dei primi libri su De Pisis” (i contatti e la collaborazione 
tra l’artista ed il critico sono testimoniati dalla monografia Juti Ravenna, curata proprio da 
Marchiori: Venezia, Nord-Est, 1932); alle frequentazioni tra Seibezzi e Scipione. 
  
160. PAGANELLO, Espositore (“Campo Marzio”), ibid., p. 16. In chiave 
aneddotica, Paganello segue le fasi dell’arrivo a Roma e della sistemazione nella capitale di 
un pittore che resta anonimo. L’artista aveva “tre opere” alla Quadriennale romana (per una 
recensione all’esposizione, 1955, n. 156).  
 
161. C. LAURENZI, Troppo facile (“Usi & costumi”), ibid. Laurenzi riprende la 
questione del Monumento Nazionale a Dante Alighieri ad una settimana di distanza 
dall’articolo di Cederna (1955, n. 157), allineandosi alla “collera cederniana”. Resta 
tuttavia convinto che “il monumento non si farà”, e che quello vivo sulle pagine del 
“Giornale d’Italia” fosse un dibattito sterile: nessuno, infatti aveva ancora corroborato le 
proprie proposte ed i propri entusiasmi con “offerte in denaro”. 
 
162. L'INVITATO, La fibra (“I giorni”), ibid. L’Invitato si sofferma sulle reazioni 
del pubblico, “dame” in grande parte, radunatosi a palazzo Caetani per la “mostra 
dell’arredamento”. Esposti anche tessuti e fibre di nylon decorati da artisti come Mino 
Maccari, che aveva composto un “delizioso groviglio di figure grottesche”. 
 
163. A. ROSSI, Reycend (“Un maestrino dell'Ottocento”), VII, 52, 27 dicembre 
1955, p. 11. A cent’anni dalla nascita di Enrico Reycend, era aperta alla Galleria Fogliato 
di Torino “una mostra di centodieci opere” dell’artista. La “rivalutazione della pittura” di 
Reycend era cominciata da qualche anno: dopo una prima visita all’artista nel 1921, 
Roberto Longhi aveva dichiarato “pubblicamente” la propria stima nei confronti del pittore 
(definito “delicato affine del Sisley”) nella prefazione alla Storia dell’Impressionismo di 
John Rewald (Firenze, Sansoni, 1949); erano seguiti un saggio dedicato al pittore 
pubblicato in “Paragone” e il “dono di diciannove dipinti dell’artista alla Galleria d’Arte 
Moderna di Torino”. Infine, alla XXVI Biennale di Venezia, “nella retrospettiva dedicata 
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ai paesisti piemontesi dell’Ottocento, Reycend trovava luogo da pari a pari con quei tre, 
Fontanesi, Avondo, Delleani, che avevano sino allora tenuto incontrastato il campo”. 
L’esposizione di Torino, il cui catalogo presentava un saggio di Michele Biancale ed una 
introduzione di Marziano Bernardi, pemetteva una panoramica sull’arte di Reycend a 
partire dagli anni della formazione: dagli influssi fontanesiani alla somiglianza di alcuni 
quadri “a certi tocchi del De Pisis”, fino al momento in cui l’artista aveva declinato verso 
una pittura “che gli vale il nome di impressionista”. A Parigi per tre volte alla fine 
dell’Ottocento, Reycend aveva mandato a memoria la lezione di Corot e di Sisley.   
 
164. A. CEDERNA, I malati sulla strada (“I vandali in casa”), ibid., pp. 11-12. Il 
17 novembre, era stato approvato dalla Grande Commissione comunale l’ordine del giorno 
dell’espansione di Roma verso Sud, “come voleva Mussolini”. Tale approvazione metteva 
fine alle speranze di chi, come Cederna, aveva proposto di “sviluppare Roma 
prevalentemente verso il settore orientale” (la questione era stata dibattuta più volte da 
Cederna, si veda 1955, nn. 37, 66, 148). “Compromessa sul piano dell’impostazione 
generale, la situazione di Roma viene ancora aggravata da tutta una serie di iniziative 
spicciole e insensate”: la costruzione dell’Albergo Hilton (su cui anche 1955, n. 77); il 
progetto di edificazione di un “nuovo ospedale” in piazza del Laterano. A consolare 
Cederna, giungeva la notizia che “lo stadio olimpico… che il Coni e l’Azione Cattolica 
intendevano costruire sopra alle Catacombe di Callisto… molto probabilmente non si farà” 
(sullo stesso argomento anche 1955, nn. 135, 137).   
 
 
1956   
    
      
1. R. PANE, La multa panoramica (“Lettere scarlatte”), VIII, 1, 3 gennaio 1956, p. 6. 
Pane scrive al direttore de “Il Mondo” e commenta la proposta avanzata sull’“Espresso” da 
Umberto Zanotti Bianco, che intendeva “aumentare di cento volte le multe previste per i 
trasgressori delle norme che tutelano il paesaggio e il patrimonio artistico”. Pane condivide 
le intenzioni di Zanotti Bianco, ma non è certo che il provvedimento sarebbe bastato a 
“scoraggiare i trasgressori”. 
 
2. V. CIARDO, Napoli ad occhio nudo, ibid., pp. 9-10. Ciardo torna con la memoria agli 
anni del primo dopoguerra e all’attività dell’“Ufficio esportazione opere d’arte”, i cui 
funzionari erano Libero Bovio, Ferdinando Russo, Angelo Conti, Aldo de Rinaldis e Felice 
De Filippis. Attorno all’ufficio era venuto a crearsi “uno degli ultimi cenacoli artistico-
letterari”, frequentato tra gli altri da Salvatore di Giacomo, Jean Lurçat ed “il pittore 
napoletano Ezechiele Guardascione”. “Intorno al 1929 il circolo… era praticamente 
sciolto”: “solo Bovio rimase dell’antica compagnia, fino al 1942, data della morte”.    
  
3. A. MEZIO, Quadri antichi in vetrina (“Gallerie”), ibid., p. 11. La Galleria parigina 
Heim si era specializzata in arte antica: dopo la “piccola esposizione di caravaggeschi 
francesi” dell’estate precedente, presentava la mostra di “una trentina di quadri entrati a far 
parte del patrimonio della Galleria”: “piccoli esponenti degli ateliers regionali, e insieme 
gli esemplari che documentano le correnti internazionali sul circuito metropolitano e 
attraverso le deformazioni della provincia”. Si distinguevano le opere di Chardin, Van 
Goyen, Potter, Ostade, il “Lorenese”, Vouet; e ancora, tra gli italiani, Boselli. Artisti, tutti, 
che “beneficiano della moda nella scia dell’esposizione dei Pittori della Realtà nel ’34 e 
della bellissima Natura Morta organizzata da Charles Sterling all’Orangerie”. Le relazioni 
coltivate dalla Galleria Heim erano internazionali. Tra i “consiglieri” o tra quanti 
gravitavano nell’orbita della Heim anche Vitale Bloch e Roberto Longhi, che aveva scritto 




4. E. BATTISTI, I borghesi pittoreschi, ibid. Battisti recensisce i Capolavori dell’arte in 
Bergamo di Nino Zucchelli (Bergamo, Edizioni della Rotonda, 1954).   
  
5. L. CASTELLANI, Ezra Pound recitante (“Dal taccuino di un calcografo”), ibid., p. 
12. Qualche nota è riservata all’incontro tra Castellani e Ezra Pound, giunto 
(probabilmente negli anni Venti; in proposito, Castellani non offre alcun riferimento: è 
ipotizzabile però faccia riferimento agli anni di fondazione della “Bottega di ceramica 
artistica”) nello studio cesenate dell’artista “in cerca della tela di valore”. Le 
frequentazioni tra i due sarebbero continuate: Castellani ricorda una seconda visita del 
poeta, “uno o due anni dopo, a Venezia”. 
 
6. A. MEZIO, Tutto il mondo è paese (“Gallerie”), VIII, 2, 10 gennaio 1956, p. 11. 
“La Mostra internazionale organizzata dalla sezione italiana dell’Unesco riprende il suo 
giro per i centri principali della penisola e fra qualche giorno sarà a Milano”. Alla tappa 
romana dell’esposizione, Mezio aveva dedicato un articolo il 22 febbraio 1955 (n. 27; 
sull’arte dei ragazzi e degli ingenui, in polemica contro ogni accademismo e formalismo, 
era stata frequente l’attenzione di Mezio; si veda, per esempio, 1950, nn. 43, 63, 66; 1951, 
n. 30). Mezio entra nello specifico dell’esposizione e di “pitture che la moda registra un 
po’ abusivamente sotto la rubrica dell’arte”: la “Società dell’infanzia”, chiosa, “è, dopo il 
fallimento dell’internazionalismo socialista e quello delle comunità religiose, la sola 
Internazionale operante”. Opere degli “scolari del Viet Nam” accanto a quelle dei ragazzi 
della Malesia; quadri dei “bambini dello Stato di Israele” e della Jugoslavia che 
“descrivono la festa del Primo Maggio”. E ancora, pezzi provenienti dalla Turchia, dal 
Giappone, dall’Islanda, dalla Rhodesia, tutti paesi che non conoscono “ancora l’arma 
civilizzatrice delle Ombre bianche” e dell’industrializzazione, delle “nozioni 
standardizzate”. Polemiche contro la modernizzazione, il macchinismo, la diffusione 
mondiale di cifre stilistiche imposte dalle capitali dell’economia e della cultura facevano il 
paio, in molti scritti comparsi ne “Il Mondo”, con la difesa costante dell’arte e della cultura 
delle province (posizioni che, per esempio, emergono fin dai primi scritti di Mezio sul 
settimanale, si veda per esempio 1950, nn. 23, 27, 38, 50).    
 
7. G. ZAMBERLAN, Il sedentario Morandi (“Ricordi di un mercante di quadri”), 
ibid. Zamberlan ricorda Giorgio Morandi, artista che “se invece di abitare a Bologna, in 
via Fondazza 37… fosse vissuto in un monastero, sarebbe stata la stessa cosa”. Di 
Morandi, artista “aggiornatissimo” e insieme isolato, Zamberlan racconta le abitudini. 
Riferisce, inoltre, di due visite all’artista, la prima all’interno dell’abitazione bolognese di 
questi, che in quei giorni aveva ricevuto anche Vittorio De Sica; la seconda a Grizzana. 
Mette la lente sullo scambio epistolare in occasione del conferimento del Premio Cortina 
del 1941 e della mostra “a favore del pittore Gino Rossi” del 1943, evento al quale 
Morandi contribuì con “un suo quadro”. 
 
8. A. MEZIO, Un maestro fuori quadro (“Gallerie”), VIII, 3, 17 gennaio 1956, p. 11. 
Ricordo di Arturo Tosi, appena scomparso. Mezio torna con la mente alle opere dell’artista 
esposte alla Biennale veneziana del 1954: “una quindicina di nature morte e di paesaggi” 
(per il passaggio di Tosi alla Biennale, un accenno in 1954, n. 49; per un altro omaggio alla 
sua arte, 1956, n. 19). Tosi “viveva lontano dalle polemiche, non amava l’avventura, 
l’opera troppo carica di significato”. La sua era un’opera ricca di “probità”, che aveva 
attraversato l’esperienza di “900”, gruppo che “alle origini non fu né retrivo né 
accademizzante”, fino ai primi riconoscimenti: il Premio alla Quadriennale del 1941 e la 
“mostra riassuntiva” che il Comune di Milano intendeva allestire nei locali della Galleria 
d’Arte moderna. Successi sacrosanti, per un pittore che “fu un contrappeso 
all’intellettualismo di un Carrà o di un Sironi”. “Verso gli ultimi dieci o vent’anni”, la sua 
arte aveva raggiunto “un miracolo di freschezza”: Tosi si era finalmente liberato delle 
influenze degli “impressionisti in borghese” di inizio secolo, dimostrando che “non è 
218 
 
rimasto… con le mani in mano”, e che “il suo rifiuto dei programmi non era né 
indifferenza per i movimenti artistici né misantropia”. La chiave era a portata di mano: egli 
“rifiuta la tensione, la complicazione cerebrale”, e compone quadri “dove si sente l’eco di 
Bonnard e forse l’esempio stimolante di De Pisis”, mescolati nelle costanti della sua arte, la 
“notazione autobiografica” e la continuità con l’Ottocento di Gola, Ranzoni e Tallone.     
 
9. G. RAIMONDI, Bastianino detto Gratella, (“La valigia delle Indie”), ibid. A 
passeggio per Ferrara, Raimondi ricorda con poche righe le giornate trascorse assieme ad 
“amici” allora “soldati”, De Chirico e Savinio. Fa finalmente visita alla Chiesa di San 
Paolo, in cerca delle opere dell’“ansioso e patetico pittore ferrarese” Bastianino.  
 
10. G. MARMORI, Dalì alla Sorbona (“Aria di Parigi”), ibid., p. 12. Appunti circa la 
curiosità suscitata dall’intervento di Dalì alla Facoltà di Chimica della Sorbona. Tra la 
ressa di quanti avevano affollato l’anfiteatro per ascoltare la “inverosimile comunicazione 
pseudoscientifica” dell’artista, Marmori individua “vecchi surrealisti della corrente di 
Breton, intellettuali marxisti vibranti di sdegno, giovani spagnoli anti-franchisti pronti alla 
zuffa”. La lunga “serie di paradossi” che avrebbe dovuto spiegare “il suo metodo 
paranoico critico applicato all’analisi della Ricamatrice di Vermeer” aveva avuto 
conseguenze anche su Marmori: “non ho mai riso tanto in vita mia” (per i precedenti 
attacchi dei collaboratori de “Il Mondo” ai surrealisti, anche indipendentemente dalle 
abitudini mondane di Dalì, 1949, nn. 33; 1950, n. 15; 1953, n. 21; 1954, nn. 7, 41). 
 
11. L. ZORZI, Posti vacanti (“Aria di Padova”), ibid., p. 16. Zorzi scrive riguardo alle 
statue di uomini illustri che, in “duplice fila”, circondavano il canale al centro di Prato 
della Valle: alcuni piedistalli erano vuoti, sicché la Pro Loco locale aveva pensato di 
bandire un referendum per individuare le figure cui avrebbero potuto essere dedicati nuovi 
monumenti: tra i nomi che circolavano più insistentemente, Zorzi segnala quelli di Tito 
Livio, del Ruzzante, di Gaspara Stampa e di Ippolito Nievo.   
 
12. E. BATTISTI, La scala e il cane, VIII, 4, 24 gennaio 1956, p. 11. Battisti recensisce 
Le Arche Scaligere di Verona di Fernanda De Maffei (Verona, La Nave, 1955). Il volume 
si innestava nel processo di “revisione critica del patrimonio artistico di Verona”, 
testimoniato soprattutto dagli studi di Edoardo Arslan. Quello di Fernanda De Maffei, 
scrive Battisti, era uno “studio organico”, che inserisce le Arche “nella cultura figurativa 
del Trecento”.  
 
13. R. CEVESE, Il massacro autorizzato (“Le ville venete”), ibid., pp. 11-12. La mostra 
allestita nel 1952 da Renato Cevese alla Galleria del Naviglio aveva posto di fronte 
all’opinione pubblica il problema dello sfacelo delle ville venete. Sullo stesso tema, Cevese 
interviene sulle colonne de “Il Mondo”. Ricorda come alla mostra milanese avessero fatto 
seguito le analoghe denunce ad opera di “Enti Provinciali per il turismo delle Venezie e le 
loro mostre, vaganti attraverso l’Italia… ed ora in Inghilterra e America”. E ancora, le 
proteste degli Amici dei Monumenti di Vicenza e le istanze presentate “alle autorità 
italiane e all’Unesco”. Infine, nel giugno del 1955, era stato presentato alla Presidenza del 
Senato un disegno di legge “che prevede l’istituzione di un Ente per il restauro e la 
valorizzazione delle ville venete”. Cevese conclude che, in tutta probabilità, per la tutela 
delle ville sarebbe stato sufficiente fare applicare le leggi esistenti: in questo senso, 
analizza il testo della “legge del 1 giugno 1939”.    
 
14. E. FLAIANO, Diario notturno, VIII, 5, 31 gennaio 1956, p. 5. Tra i “Foglietti di 
Spagna” di Flaiano, un paragrafo sulla visita al “museo provinciale di Siviglia, messo in un 
vecchio convento secentesco”: “non c’è catalogo… e nessun sovrintendente ha creduto di 
dover escludere dalle pareti le opere di minor valore che sono il sale di ogni raccolta, 
perché ci mostrano l’aspetto segreto di un secolo attraverso la cattiva pittura di tutti i 
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giorni”. Flaiano dichiara di avere trascurato Zurbaran e Murillo “per la pittura 
contemporanea”.   
  
15. A. MEZIO, Ospedale, strada cattedrale (“Gallerie”), ibid., p. 11. Mezio scrive su 
Utrillo in occasione della mostra inaugurata alla Galleria dello Zodiaco e a più di due mesi 
dal medaglione pubblicato su “Il Mondo” in occasione della scomparsa dell’artista (1955, 
n. 143). La bohème di Utrillo “non è stata una invenzione letteraria” di Dorgelès, “ma un 
romanzo vissuto, cioè una cosa troppo seria e troppo tragica per sopportare le 
banalizzazioni del cinematografo”. Se la vita “passa troppo spesso per l’osteria e la casa di 
salute, la pittura di Utrillo respira in una zona carica di ossigeno che il pittore non trova 
certamente tra i fumi del vino”: tra le fonti della fase della formazione, Sisley e Pissarro, 
“che gli suggeriscono il tema urbano, la veduta dall’alto… ”. Le opere in mostra alla 
Zodiaco testimoniavano di tutti i “periodi” dell’arte di Utrillo, “impressionista, bianco, 
disegnato, colorato”. Mezio considerava curioso che “in un’epoca in cui tutti dipingono 
nature morte Utrillo faccia solo dei paesaggi”. Paesaggi urbani che evocano “un mondo 
perduto e struggente in parte vissuto direttamente sul motivo, e in parte immaginato con 
l’aiuto di qualche cartolina illustrata che nell’opera di Utrillo avrà la stessa funzione della 
camera scura per Canaletto”. Un’opera, insomma, “tutt’altro che improvvisata e 
irresponsabile”, che si comprende appieno solo “rifiutando il romanzo del disperato”.    
 
16. G. RAIMONDI, Carlo Carrà 1916 (“La valigia delle Indie”), ibid. Raimondi si era 
recato allo studio milanese di Carrà, al numero 16 di via Vivaio. La conversazione tra i due 
è subito fitta, in anni cruciali tra Ritorno all’ordine e nascita della Metafisica: Raimondi 
afferma di avere letto la Parlata su Giotto, Carrà gli indica il “mucchietto di bozze” del 
Paolo Ucello costruttore. Dopo una scorsa a due dipinti del tempo futurista appesi alla 
parete dello studio, tra cui la “Galleria di Milano”, Raimondi e Carrà sono presto attirati da 
quelle che quet’ultimo definisce “ricerche” per il “Gentiluomo Briaco”; a seguire, la 
“Carrozzella”, dietro a cui Carrà confessa esserci Giotto più che il Doganiere. Raimondi 
cita di scorcio altri incontri con l’artista, il primo in anni in cui Carrà, per opere come “I 
Romantici”, guardava a Derain; l’ultimo nel 1917, in una pasticceria ferrarese dove l’artista 
sedeva con De Chirico, De Pisis e Savinio.      
 
17. G. RAIMONDI, Una stampa di Méryon (“La valigia delle Indie”), VIII, 6, 7 
febbraio 1956, p. 9. Dei rapporti tra Baudelaire e Charles Méryon, “incisore ed ex allievo 
di marina” di cui il poeta e critico “aveva visto qualche stampa”, “ne aveva scritto nel suo 
Salon del 1859” e aveva acquistate alcune per il proprio appartamento di rue d’Amsterdam. 
Raimondi riferisce degli incontri tra Baudelaire e Méryon e di lunghe conversazioni 
all’interno delle quali erano toccati argomenti di letteratura ed arte. Ricostruisce le ragioni 
per le quali Baudelaire, che “non ha mai sbagliato nella sua scelta”, aveva finito per amare 
“le allucinate stampe dell’ex allievo di marina Méryon” e, attraverso un confronto costante 
con la parabola umana ed artistica del poeta, fa luce sui momenti salienti della biografia e 
della formazione dell’incisore.     
 
18. P. SCARPELLINI, Un ritratto e un sonetto (“Verrocchio o Leonardo?”), ibid., p. 
11. Recensione del volume di Emil Möller La gentildonna dalle belle mani di Leonardo da 
Vinci (Bologna, Pedretti, 1954), testo che era andato ad arricchire la “già sterminata 
bibliografia leonardesca”. L’autore del libro proponeva di attribuire al periodo giovanile di 
Leonardo “quel ritratto femminile del Bargello dai più considerato come il capolavoro del 
Verrocchio”. Tuttavia, chiosa Scarpellini, la quantità di “riferimenti, di documenti, di 
confronti” proposta da Möller “svanisce nel vago di una lontana ipotesi”. Le perplessità 
che sussistevano nei confronti della attribuzione a Verrocchio di un’opera le cui vicende 
erano state a lungo avvolte in una “atmosfera di mistero”, erano sorte soprattutto sulla 
scorta dell’analisi delle mani della donna ritratta: mani in cui una “spiritualità profonda” 
sovrasta ogni “eleganza formale”, mani che suggerivano che, nella realizzazione, 
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“Leonardo avesse avuto qualche parte”. Tali indizi erano parsi a Möller “prova certa della 
paternità completa e assoluta di Leonardo”. Riguardo all’identificazione della donna, 
l’autore sosteneva si trattasse di Lucrezia Donati.    
 
19. G. ZAMBERLAN, Tosi familiare (“Ricordi di un mercante di quadri”), ibid. 
Zamberlan fa eco a Alfredo Mezio (1956, n. 8) e offre il proprio ricordo di Arturo Tosi, 
scomparso da poche settimane. Il primo incontro tra il mercante e l’artista era avvenuto nel 
1932 a Milano, dove il primo si era recato “per trattare dieci quadri di Birolli e un Gola”; 
Zamberlan di Tosi già conosceva le opere e aveva “comperato da Ghiringhelli della 
Galleria del Milione” due paesaggi della Brianza. La frequentazione milanese tra il 
mercante e l’artista era continuata il giorno successivo, a casa di Tosi, al numero 5 di via 
Principe Amedeo. Tosi avrebbe ricambiato la visita, accettando alcuni inviti formulati dal 
mercante: si sarebbero rivisti infatti a Venezia per la mostra di De Chirico alla Società 
Bucintoro e alla Galleria di Campo S. Stefano, a Cortina, nel 1939, in occasione del Gran 
Premio del Collezionista.   
 
20. A. CEDERNA-UN AMICO MILANESE, I vandali in casa (“Lettere scarlatte”), 
VIII, 7, 14 febbraio 1956, p. 8. Cederna scrive a Pannunzio segnalando l’allarme 
lanciato da un anonimo “amico milanese”: si stava procedendo alla demolizione della 
Chiesa di San Raffaele a Milano. L’edificio sarebbe stato sacrificato al “bisogno di spazio 
vitale e commerciale per la Rinascente” e a quello “della Curia milanese”, che spingeva per 
la costruzione di “nuove chiese in periferia”. La “incredibile debolezza della 
Sovrintendenza” aveva permesso agli interessi privati di non incontrare alcun ostacolo ai 
propri progetti.    
 
21. E. BATTISTI, Decorazioni e feste (“Il medioevo perduto”), ibid., p. 9. Battisti 
recensisce due volumi, lampi nel buio in un contesto italiano in cui il patrimonio culturale 
era minacciato da un “imbarbarimento” che avrebbe reso borghi e ambienti spogli “come la 
luna”. Il primo testo: Mario Botter, Ornati a fresco di case trivigiane. Secoli XIII-XV 
(Treviso, Libreria Editrice Canova, 1955). Il volume, prefato da Giovanni Comisso e edito 
“a cura della Banca Popolare di Padova”, raccoglie “una vasta documentazione sulle 
decorazioni murali trevigiane”: nel volume “è compreso anche un imponente catalogo”, e 
“le copie eseguite in più di trent’anni, superando anche gravi difficoltà, da Mario Botter, 
integrano la serie di acquerelli raccolti alla fine dell’Ottocento da Luigi Bailo”. Il secondo 
testo è di Paolo Toschi, Origini del teatro italiano (Torino, Einaudi, 1955).     
 
22. A. CEDERNA, Milano di gesso (“Il giardino d'Europa”), ibid., pp. 9-10. Su 
architettura e urbanistica a Milano, l’attenzione de “Il Mondo” era sempre stata alta, dagli 
scritti di Cederna e Musatti fino alla pubblicazione di denunce firmate da lettori del 
settimanale (la segnalazione da parte di un anonimo dello sventramento della Chiesa di San 
Raffaele, 1956, n. 20, aveva fatto seguito ad una ampia serie di scritti: 1950, n. 10; 1951, 
nn. 3, 5; 1952, nn. 16, 29; 1954, nn. 40, 48, 83, 89; a seguire anche 1956, nn. 24, 27). Per 
quanto concerne il presente scritto, tra 1955 e 1956 autorità civili e religiose avevano 
tributato il proprio omaggio al grattacielo di Piazza della Repubblica, il “più alto, o quasi… 
d’Europa”, visitato anche da “tecnici sovietici”. Al contempo erano aperte una mostra 
“intesa a documentare la storia di Milano dalle palafitte al grattacielo”, ed una “di plastici 
organizzata dall’Ufficio Tecnico Comunale” allo scopo di illustrare la “Milano futura”; era 
stato anche edito il volume Milano 1945-1955, prefato dal Sindaco. Delle “magnifiche sorti 
e progressive” di Milano, il “Corriere della Sera” era “profeta e trombettiere ufficiale”. 
Cederna mette la lente su quanto era stato nascosto sulla scorta della retorica della 
ricostruzione, ed enumera alcuni dei più violenti tra gli interventi architettonici operati in 





23. G. ZAMBERLAN, I principi di Cortina (“Ricordi di un mercante di quadri”), VIII, 
8, 21 febbraio 1956, p. 9. Memorie relative ai passaggi a Cortina di Mario Sironi, 
precedute da qualche riga dedicata a quanti, nel primo Novecento, avevano soggiornato 
nella località: Zamberlan ricorda Anatole France, l’imperatore Francesco Giuseppe e 
Eleonora Duse, che si era recata a Cortina per incontrare Corrado Govoni. Tuttavia, “la 
vera ascesa di Cortina come soggiorno di lusso, ha il suo inizio dopo la prima guerra”. Tra 
gli artisti che vi avevano soggiornato, sono menzionati Hemingway e De Pisis, Ojetti e 
Comisso, Arturo Martini, De Chirico, Campigli, Tosi, Guidi. Di Sironi, infine, è ricordato 
il carattere schivo e taciturno, il problema di salute alla base del soggiorno a Cortina, gli 
anni della formazione così come lo stesso artista li aveva raccontati a Zamberlan, nel corso 
di un lungo e proficuo incontro.  
 
24. A. CEDERNA, Distruggiamo le chiese (“I vandali in casa”), ibid., pp. 9-10. La 
tutela dei beni architettonici di Milano era ancora al centro dei pensieri di Cederna dopo lo 
scritto del 14 febbraio (1956, n. 22): stava “per essere annientata… l’antica chiesa di San 
Raffaele, a un passo dal Duomo”, problema segnalato nel numero precedente da “un amico 
milanese” (1956, n. 20; sulla questione Cederna sarebbe tornato in 1956, nn. 27, 43). 
L’annientamento di San Raffaele avveniva “come al solito con la benevola indifferenza 
delle autorità”, e sotto il complice silenzio del “Corriere della Sera” (secondo attacco al 
“Corriere”, dopo quello contenuto nel citato 1956, n. 22): a tale annientamento non erano 
sottese ragioni di traffico, urbanistiche, di sicurezza o di “decoro”, ma la “anarchia” 
urbanistica ed architettonica, la “ingordigia” e la “speculazione privata” dei “proprietari” 
della vicina Rinascente, che desideravano “nuovo spazio” ed avevano avanzato un’offerta 
di “cinquecento milioni” alla Curia milanese. A testimonianza del pregio della chiesa di 
San Raffaele, Cederna offre un repertorio dei giudizi di amatori e viaggiatori a partire dal 
primo Settecento.     
 
25. C. LAURENZI, Angòla, Angelo (“Usi & costumi”), p. 12. Laurenzi discute d’arte con 
l’amico Beppe Bongi, “uno dei più raffinati pittori fra quanti ne conosca (l’unico, in Italia, 
che sappia qualche volta dipingere con l’impeto e la purezza di Klee)”: i due individuano 
in Antonio Rubino, “illustratore da cinquant’anni de Il Corriere della Sera”, l’artista che 
“faccia più battere il cuore”. Laurenzi mescola aneddotica a ricordi di infanzia, e torna con 
la mente agli anni del “Corriere dei piccoli”, alle vignette di Rubino ed alle loro didascalie.    
 
26. A. MEZIO, Il poeta della leggera (“Gallerie”), VIII, 9, 28 febbraio 1956, p. 9. 
Nuovo scritto su Lorenzo Viani dopo quello del 28 settembre 1954 (n. 82). Nel presente 
articolo, Mezio si concentra sulla “campagna per rivalutare l’arte di Lorenzo Viani” e sulla 
monografia dell’artista curata da Ennio Francia e Rinaldo Cortopassi (Firenze, Vallecchi, 
1955). Il volume, illustrato “con un centinaio di riproduzioni a bianco e nero e trentadue 
tavole a colori”, contiene “un’interessante antologia di citazioni critiche”: da Venturi a 
Ragghianti (che “rammenta tra le sfortune dell’artista il fatto di essere stato scoperto da 
Leonardo Bistolfi”), da Carrà a Virgilio Guzzi. Mezio riconduce la formazione di Viani 
alle suggestioni provenienti dalla “Compagnia della leggera” e agli “strascichi nietzschiani 
fraintesi attraverso il dannunzianesimo”; ne marca la frequentazione del “circolo anarchici 
di Massa Carrara e di Livorno” e i “sogni generici di rivolta”. Mette inoltre in luce come, 
“sotto la prosa fortemente aggettata… si avverte la frase disarticolata dell’autodidatta”, il 
“ribobolo”, “l’uso caricaturale del nomignolo strapaesano”. “Attorno al 1900”, Viani aveva 
reagito a “Fattori e alla provincia macchiaiola” “con le armi di una cultura raccogliticcia ed 
eteroclita, dove confluiscono alla rinfusa Massimo Gorkij”, Stirner, d’Annunzio, 
Nomellini, Daumier e Brueghel, fino alla decisiva attrazione esercitata sull’artista 
dall’ambiente monacense. In Viani nessuna fascinazione futurista (e “non c’è nulla di 
male”, chiosa Mezio, ribadendo il sospetto per l’antistoricismo avanguardista già esibito, 
per esempio, in 1950, n. 40): dell’avanguardia, solo qualche eco attorno alla fine degli anni 
Venti, nonostante i soggetti delle sue opere procedessero “da un altro versante stilistico, 
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dove allignano altri problemi da quelli messi in opera dal cubismo o dagli stessi futuristi”.   
 
27. A. CEDERNA, Sventramenti a singhiozzo (“I vandali in casa”), pp. 9-10. Cederna 
riprende il tema della demolizione della chiesa di San Raffaele (per i precedenti scritti in 
merito, 1956, nn. 22, 24), e inserisce tale problema nel più ampio filone delle devastazioni 
del patrimonio artistico ed architettonico in atto a Milano: dal sacrificio “al traffico” di 
Porta Nuova, tra via Manzoni e piazza Cavour, alla costruzione di una nuova arteria 
(“costo complessivo dai quattro agli otto miliardi”) che – per elencare solo le conseguenze 
più gravi - “ha finora completato la distruzione di piazza S. Babila, di tutto il quartiere tra il 
corso V. Emanuele e il Verziere”, e “ha guastato i paraggi di S. Stefano e S. Bernardino”. 
Cederna fa il punto sui problemi più urgenti di Milano, la cui situazione “è oggi una prova 
lampante dell’impossibilità in Italia di realizzare un decente piano regolatore” (tra i temi 
sollevati nel presente scritto, molti erano già stati impostati in scritti comparsi in 
precedenza: 1950, n. 10; 1951, nn. 3, 5; 1952, nn. 16, 29; 1954, nn. 40, 48, 83, 89).    
 
28. V. CIARDO, Santi di carta (“I nipotini di mastro Pietro”), VIII, 10, 6 marzo 1956, 
p. 9. Sulla scia della costante attenzione riservata dagli autori della pagina d’arte de “Il 
Mondo” alla attività artigianale (si veda, a titolo esemplificativo, 1952, n. 27; 1953, n. 24), 
Ciardo si concentra sui “cartapestai leccesi” formatisi alla locale “Scuola Operaia”. Scuola 
frequentata dallo stesso Ciardo, che ripercorre sul filo della memoria gli anni a fianco del 
“venerando [Giuseppe] de Cupertinis, ottimo intagliatore di legno”; confronta in seguito la 
vivacità delle scuole artigianali del primo Novecento con le botteghe del secondo 
dopoguerra, che “si contano sulle dita”. Ciardo visita alcuni dei laboratori dei cartapestai e 
ne descrive la tecnica, che “risale ai primi dell’Ottocento” e fu iniziata dal “mastro Pietro 
de li Cristi”.    
  
29. E. BATTISTI, Il '600 e il '700 in Europa (“Da Caravaggio a David”), ibid. 
Recensione di Il Seicento e il Settecento di Vincenzo Golzio (Torino, Utet, 1955). Volume 
caratterizzato dal “macchinoso” schema dei volumi della Utet, consistente “in una 
tripartizione – architettura, pittura e scultura – entro cui i fatti artistici vengono esaminati 
geograficamente”. Schema “contrario alle nuove tendenze critiche, che si propongono di 
enucleare nella storia avvenimenti essenziali seguendone in modo organico gli sviluppi”, al 
di là dei paletti posti dal “blando provincialismo”, dalla “atmosfera autarchica e patriottica” 
degli studi di storia dell’arte in Italia. Tali considerazioni di Battisti non inficiano tuttavia il 
giudizio complessivo su una “impresa editoriale… tale da far tremare i polsi”, e su un libro 
frutto del lavoro di uno studioso, Golzio, dalla “seria preparazione”.    
 
30. G. RAIMONDI, Anonimo bolognese (“La valigia delle Indie”), VIII, 11, 13 marzo 
1956, p. 9. Senza riuscire – o volere - ricordarne il nome, Raimondi si sofferma sulle 
vicende di un pittore le cui nature morte aveva scoperto nel 1918 a Bologna, “dentro una 
bottega di calzolaio”. Non si trattava di un artista, ma di un “comune decoratore di stanze” 
con la passione per la pittura. Alle opere del “pittore” si era interessato anche Giorgio 
Morandi, che per esse “aveva avuto parole di stima, sincera”. Parole che Raimondi aveva 
portato all’“anonimo bolognese” quando questi era ormai vecchio e domiciliato presso il 
Ricovero di Mendicità.     
 
31. A. CEDERNA, Le case sul Colosseo (“I vandali in casa”), ibid., pp. 9-10. Cederna 
torna sulla distruzione della “chiesa barocca e il convento di S. Maria di Loreto”, 
monumenti che avevano lasciato il posto ad uno “smisurato centro esattoriale” del Monte 
dei Paschi di Siena (sul problema Cederna si era già fermato in 1955, n. 151). 
L’operazione, che tra le altre cose aveva “spezzato l’unità di una delle più belle strade di 
Roma”, lo stradone S. Giovanni, costituiva la premessa “per la graduale rovina urbanistica 
del Celio” (sui rischi corsi dal Celio, 1955, n. 84). Come accadeva troppo di frequente, 
chiosa Cederna, in Campidoglio la polemica si era accesa solo “a fatto compiuto”. Chiude 
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mettendo la lente sull’ennesimo “architettonico spauracchio”: in via del Fagutale, “in 
angolo con via del Colle Oppio”, “a specchio del Colosseo”, l’Unione Romana Ingegneri e 
Architetti intendeva “costruire… una sua graziosa sede sociale di quattro piani”. L’Unione 
era salda nei propri convincimenti, incurante del fatto che l’area era stata destinata a “parco 
pubblico” sulla scorta di un piano particolareggiato del 16 dicembre del 1935.         
 
32. P. SCARPELLINI, Il Trecento in Canonica (“Massacri e scoperte”), VIII, 12, 20 
marzo 1956, p. 9. Qualche appunto sugli affreschi rinvenuti nella soffitta della Canonica 
di S. Cristoforo a Cortona. Affreschi che erano “in procinto di sparire, se nessuno 
provvederà a conservarli”: “nel mezzo della parete è una Crocefissione”, a destra e a 
sinistra “l’Annunciazione e l’Ascensione”, “mentre in una specie di timpano che corona 
l’opera è la figura del Salvatore benedicente raffigurato senza barba”. Lo stile degli 
affreschi rimandava, ancorché in chiave “paesana” – alla stregua del lavoro di un “seguace 
provinciale” - ad Ambrogio e Pietro Lorenzetti e, più in genere, alla “scuola senese”. 
Scarpellini non procede ad attribuzioni, ma si limita ad “ipotesi” e “congetture” che 
intendevano essere un “primo approccio alla questione”.    
 
33. A. CEDERNA, Le commissioni inutili (“La conservazione dei monumenti”), ibid., 
pp. 9-10. Il 5 di gennaio 1956, con decreto del Presidente del Consiglio, era stata nominata 
la Commissione per lo studio e la preparazione dei provvedimenti intesi alla salvaguardia 
del patrimonio artistico, culturale e storico e alla protezione delle bellezze naturali. Nel 
testo del decreto, il Governo deprecava l’“abbandono del patrimonio artistico” e le 
“devastazioni” “in continuo aumento”: vale a dire, commenta Cederna, tutto “quello che 
in… questi anni ha sempre negato”, sordo alle proteste dei privati, delle associazioni e 
della stampa. La nomina della commissione portava con sé alcuni problemi: per esempio, 
al suo interno era stata inserita una “ventina” di funzionari che, “nelle loro normali 
funzioni”, non avevano potuto o saputo opporsi agli sventramenti: “si nomina una 
commissione per arginare abbandono e devastazioni, e in essa troviamo i rappresentanti… 
di una categoria che di quei mali è direttamente responsabile”. Tra i membri della 
commissione, Cederna elogia il solo Ragghianti, ricordando le battaglie di “SeleArte” a 
tutela dei beni culturali (per Ragghianti riferimento per gli autori  de “Il Mondo”, si veda, 
per esempio, 1951, n. 34; 1952, nn. 2, 32, 59). Sulle commissione, Cederna sarebbe tornato 
la settimana successiva (1956, n. 36).     
 
34. G. RAIMONDI, La valigia delle Indie, VIII, 13, 27 marzo 1956, p. 6. Qualche 
appunto su Cesare Pascarella, poeta e pittore che aveva attirato l’attenzione di Benedetto 
Croce.  
  
35. E. BATTISTI, Gli architetti di S. Carlo, ibid., p. 9. Battisti recensisce due volumi: il 
primo, di Liliana Grassi, Barocco e no (Milano, Gorlich, 1953), testo centrato sul secondo 
Cinquecento architettonico a Milano; il secondo, di Severino Pagani, La pittura lombarda 
della Scapigliatura (Milano, Società editrice libraria, 1955).       
  
36. A. CEDERNA, Città senza cultura (“La conservazione dei monumenti”), ibid., pp. 
9-10. Cederna definisce “superflua e contraddittoria” la Commissione nominata il 5 
gennaio da un decreto del Presidente del Consiglio (sul tema anche 1956, n. 33). Aggiunge, 
tuttavia, come la stessa “potrebbe essere considerata un sintomo che qualcosa, seppur tanto 
goffamente, si muove nella morta gora della nostra amministrazione delle belle arti”. Delle 
intenzioni dei membri della commissione e della confusione che ne avrebbe caratterizzato 
l’azione, esplicativo era stato un “convegno dei cinque” andato in onda in radio il 9 
febbraio. Erano intervenuti, appunto, cinque membri della neonata commissione: 
l’onorevole Carlo Vischia, “neosegretario della nuova commissione”; Guglielmo De 
Angelis D’Ossat; l’architetto Monaco; Luigi Barzini; “l’avvocato Carnelutti”. Cederna 
chiude segnalando la nascita di una “interessante iniziativa di privati cittadini”, vale a dire 
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l’associazione “Italia Nostra”, tra i cui membri figuravano molti collaboratori de “Il 
Mondo” e alcuni uomini a vario titolo gravitanti attorno all’appena costituitosi 
“L’Espresso”: Vincenzo Arangio Ruiz, Giorgio Bassani, Filippo Caracciolo, Adriano 
Olivetti, Umberto Zanotti Bianco.     
 
37. C. LAURENZI, Bottegone civile (“Usi & costumi”), VIII, 14, 3 aprile 1956, p. 12. 
Tra architettura e politica, Laurenzi si sofferma sulle due Case del Popolo sorte a 
Bottegone, “sulla strada vecchia tra Firenze e Pistoia”: la prima comunista, “preferibile… 
per quanto riguarda la soluzione stilistica” (“Gropius l’ammirerebbe senza riserva”); la 
seconda democristiana. 
 
38. A. CEDERNA, Il diavolo all'abbazia (“I vandali in casa”), VIII, 15, 10 aprile 1956, 
p. 9. Cederna si sofferma su “un famoso monumento cristiano e cattolico gravissimamente 
minacciato dalla brutalità” di “organizzatissimi vandali”: l’abbazia di Grottaferrata, 
“monumento nazionale”. Cederna, che più volte aveva denunciato “la responsabilità 
dell’autorità ecclesiastica nella degradazione del patrimonio artistico e naturale” (solo per 
menzionare alcune delle denunce, 1955, nn. 135, 137; 1956, nn. 22, 24, 27), conclude che, 
in riferimento all’abbazia, si trattava di un “caso di contrappasso”. La speculazione privata 
aveva portato a monte dell’abbazia “edifici, casotti, gabbie, baracche e capanne”, e stava 
“per prendere corpo… un complesso alberghiero di colossale entità, anzi un Grande 
Albergo Turistico Internazionale, già bislaccamante intitolato a Traiano Imperatore”. 
L’impresa era successiva all’acquisto del terreno da parte di un Istituto Immobili di Roma 
che, “valendosi di più potenti appoggi”, aveva avuto la meglio sul Comune, anche esso 
interessato all’area.  
 
39. C. ARDINI, La curia urbanistica (“Lettere scarlatte”), ibid., p. 10. Ardini scrive al 
direttore de “Il Mondo” per denunciare il “progetto per l’ampliamento e sistemazione della 
piazza Pascoli in Viserba”. La individuazione delle responsabilità della Curia nella 
degradazione del territorio del riminese si riallaccia alle polemiche contro le autorità 
ecclesiastiche sollevate da Cederna sullo stesso numero del settimanale (1956, n. 38). Alla 
presente missiva avrebbe fatto seguito, un mese più tardi, la risposta di Don Antonio 
Fillini, direttamente chiamato in causa dallo scritto di Ardini (1956, n. 50). 
 
40. C. LAURENZI, Grillo in croce (“Usi & costumi”), ibid., p. 12. Laurenzi fa visita a 
Collodi e, tra arte e costume, scrive del monumento a Pinocchio che “sorgerà nella pianura, 
lungo il rigagnolo che chiamano fiume”. Si concentra infine sul “cantiere dove alcune 
decine di operai, agli ordini di uno scultore [Venturino Venturi], costruiscono la 
massicciata per il padiglione di Pinocchio”. 
 
41. L'INVITATO, Confusione archeologica (“I giorni”), ibid. Racconto ambientato sulle 
strade di Roma. Protagonista un architetto americano di origine greca, convinto di essere 
arrivato ad Atene: insoddisfatto dell’itinerario seguito dal tassista, chiede di vedere il 
Partenone.    
 
42. G. ZAMBERLAN, Un cavalletto a Burano (“Ricordi di un mercante di quadri”), 
VIII, 16, 17 aprile 1956, p. 5. L’articolo è preceduto da un cappello introduttivo a cura 
della redazione che segnala ai lettori l’improvvisa scomparsa di Giorgio Zamberlan. Il 
testo, inviato “qualche settimana addietro” dal mercante al direttore de “Il Mondo”, è 
centrato sulla figura di Pio Semeghini. Dell’artista, sono ricostruiti gli anni della 
formazione trascorsi tra Svizzera e Francia e fino al rientro in Italia nel 1911. Zamberlan 
ritorna con la memoria alle esposizioni di Ca’ Pesaro dell’immediato primo dopoguerra e 
ai nomi dei più celebri acquirenti delle opere dell’artista. Di Semeghini sono ricordate 
anche le abitudini, i locali – soprattutto veneziani – frequentati con maggiore assiduità e gli 




43. A. CEDERNA, San Raffaele in agonia (“I vandali in casa”), ibid., pp. 5-6. Ancora 
sulla chiesa milanese di San Raffaele (per gli scritti precedenti riguardanti il monumento, 
1956, nn. 20, 22, 24, 27). Cederna ricostruisce la battaglia condotta da alcune testate 
giornalistiche nazionali a tutela della chiesa: dallo scritto di Marco Valsecchi comparso il 9 
febbraio sul “Tempo”, alle analoghe prese di posizione delle principali firme della pagina 
culturale del “Corriere”; dallo scritto comparso il 6 febbraio su “La Patria”, agli articoli 
comparsi sull’“Espresso” (12 febbraio) e “L’Unità” (9 febbraio). Opposizione inutile: 
“Curia e Rinascente mantengono intatte le loro ambizioni”. Da segnalare, infine, la 
“indifferenza dei soprintendenti”. La devastazione dell’area intorno a San Raffaele era 
confermata anche dalla approvazione di un “piano particolareggiato” che, 
“immediatamente a sinistra della chiesa”, permetteva la costruzione di “un nuovo 
fabbricato alto ventisette metri”.    
 
44. G. RAIMONDI, La valigia delle Indie, ibid., p. 8. In morte di Filippo De Pisis. 
Raimondi torna agli anni del Liceo, cui risalgono la conoscenza e l’amicizia con l’artista. 
Descrive i primi interessi di De Pisis e il passaggio dalla scrittura alla pittura nei primi anni 
Venti. Indugia sui grandi maestri che De Pisis “studiava accanitamente”: Michelangelo, 
Tiziano. Riporta alla luce i delicati frangenti nei quali l’artista aveva operato la scelta di 
trasferirsi a Parigi, e conclude con qualche nota sugli anni del secondo dopoguerra, anni in 
cui De Pisis aveva comprato casa a Venezia.  
 
45. A. CEDERNA, Monte Mario venduto (“I vandali in casa”), VIII, 17, 24 aprile 
1956, pp. 5-6. Il 6 di aprile il Consiglio comunale di Roma aveva approvato il “progetto 
complesso, discusso e delicato” del “monumentale albergo panoramico che la Società 
Generale Immobiliare, col contributo dell’americana Hilton Corporation, da qualche anno 
ha deciso assolutamente di costruire in cima a Monte Mario” (del progetto Cederna aveva 
già scritto, per esempio in 1955, n. 77). Il progetto era passato nonostante “la presa di 
posizione contraria di istituti culturali e tecnici” e della stampa. Cederna conclude fornendo 
un profilo della Società Immobiliare, che “possiede circa otto milioni di metri quadrati, 
controlla un numero illimitato di società” e riusciva a trovare “straordinaria docilità” da 
parte di tutte le amministrazioni comunali. Contro lo strapotere della Società, Cederna 
auspicava l’intervento dell’Istituto di Urbanistica, del Sovrintendente ai Monumenti, della 
neonata associazione “Italia Nostra” (di cui per la prima volta si parla in 1956, n. 36) e 
della commissione “nominata il gennaio scorso” (sulla quale 1956, nn. 33, 36).   
 
46. A. CEDERNA, I padroni della città (“Il IV Convegno degli amici del Mondo”), 
VIII, 18, 1 maggio 1956, p. 3. Cederna riporta alcuni dei temi discussi nel contesto del 
IV Convegno degli “Amici del Mondo” del 21 e 22 aprile del 1956. In materia di 
“speculazione sulle aree fabbricabili, Cederna sovrappone le figure dei “padroni” con 
quelle, più volte indagate, dei “Vandali in casa” (questo è l’occhiello di molti degli scritti 
di Cederna; si veda, a titolo esemplificativo, 1956, nn. 38, 43, 45), vale a dire di quanti, 
“per rozzezza mentale” o “furiosa ingordigia di denaro”, “paralizzano la vita della città e 
ne impediscono il razionale sviluppo, distruggendo l’antico e contemporaneamente 
edificando una miserabile contraffazione di modernità”. Cederna analizza, in particolare, le 
tesi esposte al Convegno da Leone Cattani.  
 
47. E. BATTISTI, L'arte e la società, ibid., p. 8. Battisti recensisce la Storia sociale 
dell’arte di Arnold Hauser (Torino, Einaudi, 1956), volume che “appartiene a quella serie 
di studi che stimolano e deludono insieme”. Hauser ha “una seria preparazione filologica”, 
“i suoi rapporti, assai stretti, con la scuola di Vienna, danno talora alle sue affermazioni 
una notevole autorità”; inoltre, “dove ha documenti a disposizione, riesce a convincere”. 
Tuttavia “è quasi assurdo voler tracciare un’intera antistoria della cultura quando i 
materiali più elementari (conti, portate al catasto, prezzi d’ingresso alle rappresentazioni, 
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beni posseduti dagli artisti) sono quasi del tutto trascurati dai ricercatori, e spesso 
addirittura inaccessibili”. Paradossalmente Hauser, del cui volume “le pagine migliori… 
sono proprio le descrizioni stilistiche, o l’analisi della mentalità dei maggiori scrittori e 
pittori”, “finisce per dimostrare che una storia sociale dell’arte è quasi superflua”.   
 
48. L. CASTELLANI, Un macchiaiolo in piedi (“Dal taccuino di un calcografo”), 
ibid., p. 10. Ricordo del “pittore [faentino] Antonio Berti”, che “era stato molto amico di 
Borrani e aveva fatto parte a Firenze della brigata dei primi macchiaioli”. Notizie sulla vita 
si alternano a descrizioni dello studio e dell’opera di Berti. Tra i pochi amici dell’artista, 
Alfredo Oriani.  
 
49. R. PANE, Il turismo e la peste (“Grigio e nero”), VIII, 19, 8 maggio 1956, p. 7. 
Pane si sofferma sui fatti accaduti in quelle settimane in “contrada Arzano, tra Formia e 
Gaeta”: “nell’unico tratto pianeggiante fra le due città”, era stata “espropriata per pubblica 
utilità… una zona di trenta ettari allo scopo di costruirvi una raffineria di petrolio”. “L’aria 
malsana, l’acqua inquinata, sospinte dalla brezza di ponente, appesteranno” le zone di 
Formia e Gaeta, con ingenti danni ad “ogni attività turistica”.   
 
50. A. FILLINI-C. ARDINI, Curia urbanistica (“Lettere scarlatte”), ibid., p. 10. Don 
Antonio Fillini si difende dalle accuse rivoltegli da Ardini nel contesto di una lettera 
comparsa ne “Il Mondo” il 10 aprile (1956, n. 39); difende, nello specifico, i lavori di 
ampliamento di piazza Pascoli e argomenta la tesi sulla scorta della convinzione che 
Viserba “non ha un centro degno di questo nome e non ha una Chiesa sufficiente e 
conveniente”. Ardini ribadisce le proprie convinzioni e trova inconsistenti gli attacchi di 
don Fillini.    
 
51. G. RAIMONDI, Pittura e poesia del Pontormo (“La valigia delle Indie”), VIII, 20, 
15 maggio 1956, p. 9. Alcune citazioni dalle Vite vasariane danno l’abbrivo e 
concludono l’analisi raimondiana dell’arte del Pontormo. Dell’artista è ricordata la 
consistente produzione di disegni, l’insistenza sui modelli (“di terra tondi e finiti”, per dirla 
con Vasari), la ricerca costante e lo studio “più che anatomico… patologico e morale, 
fisicamente amoroso del corpo umano”, studio che accostava Pontormo più a Leonardo che 
a Michelangelo.    
 
52. F. GAROFALO, I vandali a Pantalica (“Posta dalla Sicilia”), VIII, 21, 22 maggio 
1956, p. 7. La lettera al direttore de “Il Mondo” denuncia la situazione verificatasi a 
Pantalica, località che vantava un “grandioso gruppo di necropoli situate su un’altura 
dominante la vallata dell’Anapo, in provincia di Siracusa”. Nell’ambito dei primi lavori per 
la discutibile costruzione di una strada che avrebbe dovuto “agevolare moltissimo” 
l’accesso all’area, una “furia demolitrice si era abbattuta sulle necropoli e aveva sconvolto 
l’aspetto stesso del paesaggio”, comportando lo sventramento di alcune delle necropoli e 
un ingente ingombro di materiale di riporto. Garofalo denuncia infine il silenzio che aveva 
circondato gli sventramenti, e la “incompetenza” e la “improvvisazione” delle autorità 
preposte al controllo.   
 
53. V. BLOCH, Il gabinetto dell'amatore (“Aria di Parigi”), ibid. Nel mese precedente, 
l’Orangerie era “stata sede di una curiosa esposizione dal titolo Le Cabinet de L’Amateur”, 
dove tutto il materiale esposto era stato “ostentatamente… mescolato e sovrapposto”. Gli 
organizzatori “vi avevano introdotto una punta polemica” nei confronti dell’“ordinamento 
razionale di una galleria come quella degli Uffizi” (sull’Orangerie e sul ruolo di Vitale 
Bloch al suo interno, 1956, n. 3; sul nuovo ordinamento degli Uffizi si veda 1952, nn. 34, 
40, 43, 46, 49, 51). Tra le opere esposte, in un allestimento che, nonostante le buone 
intenzioni, mancava di “quella coerenza intima che caratterizza… le famose quadrerie che 
vediamo documentate da numerosi dipinti fiamminghi del ‘600”, quadri del Greco, 
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Ambrogio Lorenzetti, Giovanni di Paolo, Filippino Lippi, Tiziano, Antoine Le Nain, Corot, 
oltre a numerose opere di artisti fiamminghi. “Ricca” inoltre la serie di disegni: da due 
paesaggi di Millet a Seurat a studi di Ingres, Delacroix, Redon, Goya, Rembrandt.     
  
54. A. CEDERNA, Un sindaco leggero (“I vandali in casa”), VIII, 22, 29 maggio 
1956, p. 5. Cederna si concentra sull’ex sindaco di Roma Salvatore Rebecchini che, 
qualche giorno prima, aveva tenuto un comizio al cinema Metropolitan e “preteso 
benemerenze anche nel campo dell’urbanistica e della difesa del patrimonio artistico e 
naturale di Roma”. In particolare, rivendicava alle proprie giunte la costruzione di via C. 
Colombo, la costruzione di via della Conciliazione, la sistemazione della piazza della 
stazione, la sistemazione di Porta Maggiore. Cederna liquida tali imprese reputando la 
prima “realizzazione di uno sciocco capriccio mussoliniano”, la seconda un “vergognoso 
oltraggio”, la terza “una cosa da nulla”, l’ultima “una modesta operazione circolatoria”. 
Conclude affermando che Rebecchini aveva mostrato “gran fantasia quando si è 
proclamato difensore del verde di Roma” e, soprattutto, dell’Appia Antica.  
 
55. G. ANTONELLI, Città senza nome (“Foglietti di viaggio”), VIII, 23, 5 giugno 
1956, p. 5. In viaggio sui monti Erei, Antonelli transita attraverso la valle di Cornalunga, 
“aperta sulla piana di Catania e sul mare”. Vi scorge un cartello che, in un luogo “detto 
Serra d’Orlando”, segnalava scavi archeologici dell’Università di Princeton. Antonelli si 
sofferma sulla storia di quei luoghi e fa il punto sugli studi e gli scavi archeologici 
nell’area. 
 
56. A. CEDERNA, Il Monte conteso (“I vandali in casa”), ibid., pp. 7-8. Cederna 
ripercorre le principali tappe della rovina di Monte Mario, rovina di cui “la costruzione 
dello smisurato albergo Hilton” rappresentava il compimento (sull’albergo si veda 1955, n. 
77; 1956, n. 45). Cederna fissa in particolare quattro momenti, significativi del progressivo 
sfaldamento di ogni idea di tutela paesistica: dall’idea, “discreta”, del “vasto piazzale” 
previsto dal piano regolatore del 1931, alla prima riduzione dello stesso, avvenuta nel 
1936; dalla massiccia urbanizzazione del Monte voluta dalla Società Generale Immobiliare 
tra 1950 e 1951, alla decisione di costruire sul Monte l’albergo Hilton. Tra i pochi che 
avevano avuto il coraggio di opporsi al progetto (evanescente, infatti, era la commissione 
di cui si è scritto in 1956, nn. 33, 36), Cederna segnala la sezione laziale dell’Istituto di 
Urbanistica, il cui intervento era servito a “sottolineare l’incompetenza di coloro che per 
nove anni hanno retto le sorti di Roma” (il riferimento è alla amministrazione Rebecchini, 
in carica fino al 1956 e sulla quale Cederna aveva scritto la settimana precedente, 1956, n. 
54) e a fare bloccare i lavori.   
 
57. E. BATTISTI, Il critico e la storia, VIII, 24, 12 giugno 1956, p. 8. Battisti recensisce 
i Saggi di critica di Lionello Venturi (Roma, Bocca, 1956). Prima di procedere alla 
disamina di alcuni dei problemi sollevati dal volume e in accordo al rapporto stringente tra 
cultura ed impegno civile professato dagli uomini del gruppo Pannunzio, Battisti marca la 
“integrità morale e politica” e la “passione per la democrazia” di Venturi. I venticinque 
saggi antologizzati hanno “un unico tema: come ci si debba comportare per favorire al 
massimo la creatività artistica”. Venturi era convinto che nel secondo dopoguerra per le arti 
visive e per la critica fossero divenute “impellenti questioni economiche e politiche, 
pedagogiche e religiose”. Battisti riconosce a Venturi una “acuta sensibilità storica” ed un 
“coerente pensiero filosofico, che si propone un “accordo tra la pura visibilità e l’estetica 
crociana”. 
 
58. A. CEDERNA, Urbanista senza testa (“I vandali in casa”), VIII, 25, 19 giugno 
1956, p. 7. Cederna denuncia il silenzio e la connivenza dei periodici di architettura 
rispetto alle devastazioni in corso in Italia. Il caso più emblematico era quello della rivista 
“Urbanistica”, il cui ultimo numero (marzo 1956) era “interamente dedicato al nuovo piano 
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regolatore di Milano”: quasi duecento pagine che “celebrano un piano regolatore pessimo 
sotto tutti i punti di vista” (i problemi di Milano erano stati più volte affrontati: 1950, n. 10; 
1951, nn. 3, 5; 1952, nn. 16, 29; 1954, nn. 40, 48, 83, 89; 1956, nn. 20, 22, 24, 27). Tra i 
punti critici del nuovo piano, Cederna mette la lente sullo “stradone largo trenta metri, 
altrimenti detto trasversale Est-Ovest”, tra piazza S. Babila e via Vincenzo Monti; stradone 
che “porta la rovina e la morte ai monumenti più illustri”, “secondo i dettami 
dell’urbanistica sventratoria, retorica e scenografica del peggiore ventennio”. Al presente 
testo sarebbe seguita la risposta di Giovanni Astengo, direttore di “Urbanistica” (1956, n. 
66).      
 
59. V. CIARDO, L'antro di Ricciardi, (“Napoli ad occhio nudo”), ibid., p. 12. Qualche 
notizia riguardo a “l’ufficio editoriale” di Riccardo Ricciardi, situato nella “pittoresca 
strada del Cavone, nei pressi di piazza Dante”. Presso “l’antro” di Ricciardi, soleva 
radunarsi “una ristretta cerchia di noti bibliofili e studiosi, devoti della memoria e 
dell’insegnamento di Benedetto Croce”. Tra essi, due collaboratori delle pagine di 
urbanistica ed architettura de “Il Mondo”, Ottavio Morisani e Roberto Pane.    
 
60. L'INVITATO, Pittura (“I giorni”), ibid. Riflessi mondani dell’inaugurazione della 
esposizione di Enrico d’Assia alla Galleria dell’Obelisco (su Enrico d’Assia anche 1954, n. 
7). Tra gli ospiti, molti nobili e l’attrice Ivy Nicholson. Lo status sociale di Enrico d’Assia 
aveva fatto passare in secondo piano la mostra: “solo verso sera… qualcuno si accorse che, 
appesi alle pareti, c’erano anche dei quadri surrealisti”. Insomma, “un principe è prima di 
tutto un principe, poi un pittore”.    
 
61. (n. f.), Un po' di coraggio (“Taccuino”), VIII, 26, 26 giugno 1956, p. 2. Gli autori 
della pagina politica de “Il Mondo” ricostruiscono una polemica intercorsa qualche anno 
prima tra “il pittore italiano Guttuso e lo scrittore sovietico Ehrenburg”. Quest’ultimo, nel 
1948, aveva definito “detestabile” la pittura sovietica ed era toccato a Guttuso “di provarsi 
a difendere almeno le intenzioni dei pittori russi”. La discussione impostata dal “Taccuino” 
si amplia ben presto fino ad abbracciare i rapporti tra comunismo e cultura, riaffermando il 
diritto delle arti alla libertà. 
 
62. G. RAIMONDI, L’antologia del “Selvaggio” (“La valigia delle Indie”), ibid., p. 7. 
Raimondi recensisce “Il Selvaggio” di Mino Maccari di Carlo Ludovico Ragghianti 
(Venezia, Neri Pozza, 1955). Ragghianti, chiosa Raimondi, offre la “interpretazione critica 
più acuta e conclusiva che nessuno ha mai tentato” su Mino Maccari, artista che “ha avuto 
in sorte di rappresentare la vita, la civiltà del nostro tempo”, disegnando “i personaggi della 
commedia civile italiana”. Tra le famose “testate a colori, o copertine del vecchio 
Selvaggio”, forse per scartare dalla semplicistica equazione tra Strapaese e fascismo, 
Raimondi menziona “la composizione antihitleriana del gennaio 1935” e quella dell’aprile 
dello stesso anno, canzonatoria nei confronti di Giovanni Gentile. Attorno a Maccari ed 
alla redazione del “Selvaggio,” conclude Raimondi, erano radunati “i pittori, gli incisori 
del nostro tempo”: Morandi, Soffici, De Pisis, Rosai, Carrà. Campioni che “fecero, in 
coscienza, quanto per l’arte si poteva ancora fare”, prima che cominciasse “un tempo di 
polemiche, di ambizioni, di fazioni, di lotte, e di confusione, che ancora non accenna a 
finire”. Lo scritto di Raimondi riconferma tanto la continuità di cultura tra le riviste della 
fronda ed “Il Mondo” di Pannunzio, quanto la più volte ribadita diffidenza nei confronti 
degli ultimi orientamenti delle arti del secondo dopoguerra, sospesi tra astrazione, 
internazionalismo e programmismo avanguardista (altra recensione a pubblicazioni di 
Ragghianti è il di poco successivo 1956, n. 78).  
 
63. A. CEDERNA, Il leviatano immobiliare, ibid., pp. 7-8. Cederna prende le difese di 
Arrigo Benedetti e Manlio Cancogni, coinvolti “nella vertenza in corso tra L’Espresso e la 
Società Generale Immobiliare”. La presa di posizione di Cederna testimonia ancora una 
229 
 
volta della tangenza delle battaglie politiche, civili e culturali de “Il Mondo” e 
dell’“Espresso”. Al “Leviatano onnipossente” Immobiliare, Cederna aveva già avuto modo 
di accennare (si veda, a titolo esemplificativo, i recenti 1956, nn. 45, 56). Nel presente 
testo, Cederna analizza le “colpe” della Società e “la estrema primitività e rozzezza… 
nell’affrontare i problemi urbanistici delle nostre città, e l’animo vandalico che la ispira nei 
riguardi della natura e dei monumenti”. L’argomentazione è organizzata in punti: 
“L’Immobiliare e i monumenti antichi”, “L’Immobiliare e le chiese antiche”, 
“L’Immobiliare, il verde e il paesaggio”, “L’Immobiliare e le città antiche”, 
“L’Immobiliare e l’urbanistica”. Tra i bersagli delle accuse di Cederna anche l’architetto 
Emilio Lancia, che avrebbe replicato con una lettera pubblicata sul numero del 31 luglio 
(1956, n. 69).      
 
64. V. BLOCH, I Primitivi all'Orangerie (“Aria di Parigi”), VIII, 27, 3 luglio 1956, p. 
5. Bloch si occupa della “mostra dei primitivi italiani” all’Orangerie (sull’attività 
dell’Orangerie anche 1956, nn. 3, 53). “Il nucleo principale dei dipinti esposti… proviene 
da Roma, dalla famosa Collezione, o per meglio dire Museo, del Marchese Campana, 
acquistata nel 1861 da Napoleone III e successivamente dispersa… fra i vari Musei 
francesi”. Il catalogo dell’esposizione era stato curato da Michel Laclotte, “con l’apporto di 
Roberto Longhi” e, assieme alla mostra, era spia del “lavoro particolarmente fruttuoso 
compiuto dalla critica italiana” dal tempo dei primi scritti di Berenson e Adolfo Venturi. 
La segnalazione delle opere esposte procede da una piccola “Crocifissione di Giotto” e 
dalla “Crocifissione e dal Trittico attribuiti a Jacopino di Francesco”, fino ad alcune opere 
dei Lorenzetti. Del passaggio tra il Tre e il Quattrocento erano invece testimoni alcune 
opere di Masolino, Lorenzo Monaco, l’Angelico, Filippo Lippi, Botticelli, Paolo Uccello, 
Giovanni di Francesco, Cosmè Tura, Carlo Braccesco, il Bergognone, Giovanni Bellini. 
Conclude il testo la segnalazione delle sculture (“fra le altre lo stupendo rilievo in marmo 
di Donatello”) e dei disegni in esposizione.  
 
65. G. RUSSO, L'urbe di cemento, ibid. Tra letteratura e inchiesta giornalistica, Russo 
testimonia della progressiva espansione delle città italiane e della nascita di nuovi quartieri. 
Seguita è, in particolare, la questione della speculazione edilizia, attraverso la descrizione 
di costruttori “grossolani e ignoranti” e delle pratiche di vendita dei nuovi alloggi.  
 
66. G. ASTENGO-A. CEDERNA, L'urbanista distratto (“La conservazione dei 
monumenti”), VIII, 28, 10 luglio 1956, p. 5. Astengo, direttore di “Urbanistica”, 
risponde alle accuse indirizzate alla rivista da Cederna nell’articolo del 19 giugno (1956, n. 
58), ribadendo il parere positivo espresso nei confronti del piano regolatore di Milano. 
Cederna smonta le argomentazioni di Astengo e, su Milano, conferma un giudizio 
pesantemente critico.  
 
67. A. MEZIO, I pittori romani della terza saletta (“Gallerie”), VIII, 29, 17 luglio 
1956, p. 7. Alla Galleria dell’Aureliana si inaugurava una retrospettiva di “piccoli maestri 
della Roma sparita di trent’anni fa: Socrate, Guidi, Ceracchini, Bartoli, Francalancia, Deiva 
De Angelis, Donghi, Trombadori, Broglio e il disegnatore Bepi Fabiano”. Del Caffè 
Aragno erano stati frequentatori abituali gli uomini della “Ronda e del 900 di 
Bontempelli”, effigiati nel celebre Amici al caffè di Amerigo Bartoli e nei “ritrattini di 
Amici allo spiedo” di Antonio Baldini (agli ambienti dell’Aragno, il primo riferimento è in 
1951, n. 83; a seguire, 1957, n. 8; 1963, n. 72, 98; 1964, nn. 18, 140, 171; 1966, n. 35). Gli 
artisti romani della terza saletta “offrono un’interpretazione curiosa del novecentismo, che 
non soltanto si differenzia dal fenomeno milanese, ma in un certo senso vi reagisce, 
introducendo negli schemi rigidi, pesanti e letterari… una vena di ironia” che li avrebbe 
aiutati a salvarsi “dalla retorica ufficiale”. Lo stesso rapporto con il fascismo è labile, se si 
escludono “le sollecitazioni di un critico come Oppo” o qualche lavoro di Ruggeri e 
Ceracchini. Per quel che concerne i singoli artisti e le fonti, non solo visive, che ne 
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avevano caratterizzato le tele, “le discussioni sulla pittura del Seicento” avevano avuto 
qualche eco nella pittura di Guidi, così come la lettura del Piero della Francesca longhiano 
si era mescolato a speculazioni su Domenico Veneziano nell’arte di Broglio; i “manichini” 
di Donghi rimandavano a Ingres, mentre non erano state del tutto estranee al gruppo 
suggestioni provenienti dal De Chirico degli “autoritratti e delle ville böckliniane”, da 
Schopenhauer e Nietzsche. L’omaggio conclusivo a Deiva De Angelis, definita “la 
personalità più risentita e vivace dei tempi di Aragno”, conferma la costante attenzione di 
Mezio nei confronti di una pittrice “ignorata perfino negli schedari della Biennale 
veneziana” (su Deiva si veda, per esempio, 1951, nn. 17, 31, 32). Lo scarso credito 
conferito nello scritto alla figura di Ferruccio Ferrazzi avrebbe suscitato la piccata replica 
dell’artista (1956, n. 80).     
 
68. A. CEDERNA, Il tempio abusivo (“I vandali in casa”), VIII, 30, 24 luglio 1956, p. 
5. Cederna segnala la “distruzione del parco ex Maraini e la costruzione al suo posto di un 
colossale, grottesco Tempio nazionale canadese” (per il primo accenno di Cederna al 
parco, 1955, n. 80). La concessione della licenza per la costruzione del tempio da parte 
delle autorità comunali, scrive Cederna, era stata concessa in via arbitraria, attraverso una 
modifica del Piano Regolatore del 1931, modifica che era stata un “atto illegale”. Se ne era 
accorto il Consiglio di Stato, che aveva annullato tale licenza. In quei giorni si sarebbe 
dovuto procedere alla distruzione del Tempio, compresa la “chiesa smisurata” (“una specie 
di espressionismo romanesco”) che faceva parte del complesso. Chiesa che era opera 
dell’architetto Apollonio Ghetti, “professore, notiamo con raccapriccio, di restauro di 
monumenti, alla Facoltà romana di architettura”.   
 
69. E. LANCIA-A. CEDERNA, Leviatano immobiliare (“Lettere scarlatte”), VIII, 31, 
31 luglio 1956, p. 4. Lancia replica alle accuse mossegli da Cederna qualche settimana 
prima (1956, n. 63) e difende l’operato della Società Generale Immobiliare, in particolare 
in riferimento alla “demolizione della chiesa di S. Giovanni in Conca”. Cederna risponde 
argomentando con maggiore vigore le tesi impostate per la prima volta nel maggio del 
1954 (n. 40).  
 
70. G. RAIMONDI, Il manierismo in campagna (“La valigia delle Indie”), ibid., p. 7. 
Appunti di ritorno da una visita a Parma, sulle orme di Stendhal. Le ricchezze paesistiche 
delle campagne che circondano la città fanno ritornare “alla memoria i paesaggi di Poussin 
e del Lorenese”. Le note successive sono dedicate alla visita a Fontevivo, a Fontanellato, 
alla Rocca dei Sanvitale ed alle opere del Parmigianino. Qui “tutta la storia… spira un’aria 
di Raffaello”: “più che di Parma, pare un angolo rigoglioso, acceso di Roma”. Insomma, 
chiosa Raimondi, “più che Correggio, Raffaello”. Alcuni dettagli spingono Raimondi a 
pensare a Felice Carena. Chiude il testo una citazione dalle Vite vasariane.    
 
71. A. ARBASINO, La cucina dell'Accademico (“Aria di Parigi”), VIII, 32, 7 agosto 
1956, p. 6. Tra letteratura e cronaca mondana, Arbasino ricostruisce un incontro con un 
“Accademico” parigino residente a Palais Royal. Tra i tanti argomenti toccati nella 
conversazione, la predilezione dell’Accademico per la pittura: proprio in quelle settimane, 
era impegnato a decorare “la sala dei matrimoni al Municipio di Mentone” e “una cappella 
di pescatori, a Villefranche”. Nella sua abitazione, alcuni fotomontaggi “che certi adepti gli 
preparano”. Tra questi fotomontaggi, uno raffigurava Picasso “che dipinge in shorts e 
camicia”.    
 
72. E. BATTISTI, Il diario di Pontormo, ibid., p. 8. “In occasione della Mostra del Primo 
Manierismo Fiorentino” a Palazzo Strozzi, Emilio Cecchi “ha riesumato, per i tipi di Le 
Monnier”, il diario del Pontormo. Il diario, che si riferisce “agli ultimi tre anni della vita 
del Pontormo, cioè al 1554-1556”, “non ha particolari pregi letterari”, e consiste di “sole 
sedici carte”. Documento apparentemente “squallido”, che tuttavia consente “di ricostruire 
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il perduto ciclo di San Lorenzo”, e rappresenta “un punto fermo per chi voglia distinguere 
il tragico rovello del primo manierismo dall’ingegnoso eclettismo predominante nella 
seconda metà del secolo”.   
 
73. A. CEDERNA, L'antico e il moderno (“La penisola in pezzi”), VIII, 33, 14 agosto 
1956, p. 3. Discorso generale sull’azione dei vandali “a danno delle antiche città italiane”. 
Cederna individua responsabili e corresponsabili dello scempio che stava devastando molte 
della città dello Stivale: “gli uomini di cultura, scrittori, filosofi, poeti, letterati”, il cui 
intervento “non va più in là dell’adesione a qualche protesta contro questo o quello 
scempio”; gli studiosi d’arte, “per i quali la storia dell’architettura è ancora storia di singoli 
monumenti e personalità, e trascurano di studiare le città come organismi unitari”; gli 
archeologi, che stavano “ancora subendo lo choc depressivo seguito all’eccitazione del 
ventennio”; i funzionari delle amministrazioni comunali e statali, la cui “impreparazione” 
era aggravata dalla “paura, le intimidazioni, le pressioni varie dei vandali”. Sfuggiva un 
concetto basilare, vale a dire che “conservazione dell’antico e costruzione del moderno 
sono… operazioni complementari e vicendevolmente necessarie”. 
 
74. L. CASTELLANI, Chiesa e bottega (“Dal taccuino di un calcografo”), ibid., p. 10. 
Tra i ricordi d’infanzia e giovinezza di Castellani, la bottega faentina dello zio ebanista e 
del padre intagliatore e le visite alla “piccola chiesa di S. Stefano a Macerata”, alla Fonte 
Maggiore, al Duomo e alla chiesa delle Vergini. 
 
75. A. MEZIO, I macchiaioli a occhio nudo (“Gallerie”), VIII, 34, 21 agosto 1956, pp. 
7-8. “Per il centenario dei macchiaioli la Galleria Nazionale d’Arte Moderna è riuscita a 
mettere assieme trecento quadretti di quella scuola”; l’esposizione, assieme al “buon 
catalogo a cura di Palma Bucarelli e del dottor [Giovanni] Carandente”, si sforzava “di 
trovare la giusta via di mezzo tra le esaltazioni indiscriminate della critica nazionalistica di 
trent’anni fa, e le reazioni del campo opposto, culminate nel drastico Buonanotte signor 
Fattori di Longhi”. Una valutazione finalmente obiettiva aveva “spazzato il terreno 
dall’insulso paragone tra i Macchiaioli e gli Impressionisti” impostato all’epoca di Ojetti e 
Somarè (un ragionamento simile in 1963, n. 137). Riguardo agli artisti in mostra, “dopo gli 
accordi introduttivi di Costa, di Serafino de Tivoli… di Vito d’Ancona” e di Cristiano 
Banti, era “la volta buona”: Sernesi, pittore di grande “freschezza e.. semplicità di accenti”; 
Lega, Signorini e, infine, Fattori (per i primi scritti riservati dagli autori de “Il Mondo” a 
Fattori e ai macchiaioli, 1949, n. 44; 1950, n. 11; 1952, n. 21). Fattori, “ignorante come una 
talpa, ma dotato di una fortissima dose di senso pratico”, è, con la sua arte, “dietro a 
Soffici, e basta per sempre a distinguere l’esperienza del suo periodo futurista dal 
giornalismo generico di Boccioni”; è, inoltre, dietro agli “omini di Rosai” e al segno di 
Maccari. Insomma, aveva lasciato tracce “in tutta la pittura toscana per i prossimi 
cinquant’anni”. Notevole, conclude Mezio, è che “parecchi dei pezzi che nella produzione 
dei Macchiaioli spiccano sulla massa delle cose sono delle scoperte abbastanza recenti”: a 
titolo esemplificativo, sono segnalati “il ritratto di Nerina Badioli di Puccinelli, pubblicato 
una trentina d’anni fa da Cecchi”, e due opere di Sernesi. Le ultime righe sono riservate al 
toscano “fuori ordinanza” Cecioni, le cui opere “sono forse la scoperta più curiosa della 
mostra di Valle Giulia”, e danno conto della nostalgia verso “il paradiso perduto di un 
primitivismo”, “tentazione continua e.. segreto affanno di tutti i Macchiaioli”.        
 
76. V. CIARDO, Il ritorno di Gemito, ibid., p. 10. In quei giorni i dirigenti “del Club dei 
Lions” avevano finanziato la traduzione in bronzo del gesso del Carlo V di Vincenzo 
Gemito conservato all’Accademia di Belle Arti di Napoli. L’episodio offre a Ciardo il 
destro per tornare alla fase della gestazione dell’opera, cui Gemito “per mesi e mesi pensò 
e ripensò”; riferisce inoltre alcuni aneddoti relativi al “mediocre marmista” che avrebbe 
dovuto eseguire l’opera da destinare ad una delle nicchie del Palazzo Reale ed al 




77. N. FRANK, Mecenati a prezzo fisso (“Aria di Parigi”), ibid., p. 11. Ricostruendo 
l’atmosfera della Parigi del primo Novecento e tenendo a mente “un libro di ricordi di 
André Salmon” (forse i Souvenirs sans fin, editi a Parigi da Gallimard a partire dal 1955), 
Frank mette la lente sulla figura dei “mercanti di roba da mangiare”, distinguendo quanti 
“s’arricchiscono” da quanti avevano fatto credito a pittori e scrittori. Tra questi ultimi, 
Frank menziona, per esempio “quell’Azon che, una cinquantina d’anni fa, a Montmartre, 
nutriva sovente a credito i Picasso, Mac Orlan, Max Jacob”. Il quadro disegnato da Frank, 
anche attraverso citazioni dai Souvenirs di Salmon, ricorda, tra arte e affresco sociale, il 
volume che Ugo Pirro ha dedicato alle trattorie romane ed ai pittori che le frequentarono 
nell’immediato secondo dopoguerra (Osteria dei pittori, Palermo, Sellerio, 1994). 
 
78. C. ANTONI, Un critico non ingaggiato, VIII, 36, 4 settembre 1956, p. 6. Due mesi 
più tardi dello scritto che Raimondi aveva dedicato a “Il Selvaggio” di Mino Maccari 
(1956, n. 62), le pagine di cultura de “Il Mondo” tornano ad ospitare una recensione ad un 
volume di Carlo Ludovico Ragghianti: Il pungolo dell’arte (Venezia, Neri Pozza, 1956; per 
l’attenzione costante degli autori de “Il Mondo” nei confronti delle posizioni critiche di 
Ragghianti si veda, per esempio, 1951, n. 34; 1952, nn. 2, 32, 59). Antoni evidenzia 
l’influsso determinante dell’estetica crociana in Ragghianti e la “instancabile polemica” 
dello storico e critico “contro ogni sociologismo”. La recensione, opera di un filosofo come 
Carlo Antoni, nelle righe conclusive tocca anche il dibattito politico per ribadire la 
necessità dell’autonomia dell’arte e della cultura: Antoni definisce Ragghianti un “vecchio 
libertario” che, nel Pungolo, aveva scritto dell’“eterno momento rivoluzionario dell’arte”. 
Verità che non avevano compreso “quegli storici e critici d’arte e letteratura che, pur 
ammaestrati, in gioventù, dall’estetica crociana… non hanno avuto scrupolo, perché 
ingaggiati nella corvée, di professare il loro ossequio alle norme estetiche di Zdanov”.    
 
79. (n. f.), La logica dei serpenti (“Taccuino”), VIII, 37, 11 settembre 1956, p. 2. Gli 
autori della pagina politica de “Il Mondo” riservano spazio alla polemica che Pietro 
Consagra aveva agitato sulle colonne dell’“Unità” attorno al problema degli “obiettivi veri 
e falsi nella lotta culturale”. L’artista aveva “dichiarato guerra” ai “Sergenti di ferro del 
Realismo”, figli dello zdanovismo e delle direttive culturali provenienti da Mosca (della 
stessa matrice culturale era stato l’attacco allo zdanovismo pronunciato la settimana 
precedente da Carlo Antoni, 1956, n. 78). Consagra aveva anche evidenziato come “quanto 
i comunisti avevano ripudiato”, vale a dire “l’arte figurativa moderna”, fosse stato 
intercettato dai “due capitani di ventura” Saragat e Olivetti.  
 
80. F. FERRAZZI, I pittori romani della terza saletta (“Lettere scarlatte”), ibid., p. 6. 
Ferrazzi scrive al direttore de “Il Mondo” e, in merito al giudizio poco lusinghiero che 
Mezio aveva espresso nei confronti della sua pittura nella disamina dell’arte romana tra le 
due guerre pubblicata sul settimanale il 17 luglio (1956 n. 67), elenca i premi e i 
riconoscimenti che, a partire dal premio Carnegie del 1926, le sue opere avevano ottenuto 
all’estero.   
 
81. V. FROSINI, L'architetto umanista, ibid., p. 8. Recensione di Progettare per 
sopravvivere di Richard Neutra (Milano, Edizioni di Comunità, 1956), volume la cui 
edizione italiana era stata curata da Glauco Cambon. Frosini afferma che si tratta di “un 
libro di filosofia nel senso migliore della parola, cioè non accademica… quel genere di 
filosofia cha da noi il Croce… rivalutò e raccomandò come vera e non simulata”. Neutra 
intendeva l’ambiente come “estensione organica di se stessi”, e suggeriva un modello di 
architettura “antropocentrica”: l’umanesimo, l’equilibrio tra tecnica e coscienza o 
dimensione umana spiegava come il volume fosse stato tradotto presso le Edizioni di 




82. A. CEDERNA, L'Appia in polvere (“I vandali in casa”), ibid., pp. 9-10. Torna 
d’attualità la questione dell’Appia Antica (sul tema, in precedenza, 1953, nn. 46, 58, 60; 
1954, nn. 8, 16, 24, 27, 37, 52, 97; 1955, nn. 14, 61, 140). Nel presente scritto, Cederna 
lascia da parte i temi già discussi di “palazzi, palazzine, ville e villini, conventi, pagode, 
castelli e piscine”, e si occupa di “opere meno appariscenti ma più interessanti, dove più 
direttamente e con maggiore evidenza si riflette e concentra il gusto pervertito, il 
vandalismo metodico del nostro tempo”: si tratta dei “muri che gli abitanti delle nuove ville 
hanno costruito, a protezione della loro abusiva proprietà, e che per centinaia di metri 
fiancheggiano la Via, trasformandola in corridoio cintato”. In essi, “incastrati alla rinfusa” 
e spia della “noncurante civetteria che i cafoni scambiano per amore dell’arte”, “frammenti 
scritti, scolpiti e figurati, strappati ai monumenti antichi”. Cederna elenca trenta pezzi 
archeologici rinvenuti in una porzione muraria “non più lunga di una trentina di metri”, 
segnalandoli “ai vari soprintendenti e funzionari… che hanno lasciato fare”.  
 
83. G. RAIMONDI, La macelleria (“La valigia delle Indie”), ibid., p. 10. Raimondi si 
propone di “ordinare qualche idea sull’arte dei Carracci”. Di Ludovico e Annibale, oltre 
all’arte, sono messi a fuoco alcuni aspetti biografici. Ad inquadrare il profilo dei due artisti, 
Raimondi cala più di qualche considerazione relativa al contesto sociale e culturale di 
Bologna. Menzionati le righe di Roberto Longhi sulla pittura “lombarda” ed i viaggi 
emiliani di Stendhal; citate alcune righe su Annibale dello “storico Malvasia”.    
 
84. G. COMISSO, L'epoca vuol soffrire (“Il tempo e le idee”), VIII, 38, 18 settembre 
1956, p. 5. Amaro bilancio di un’epoca da cui “sono escluse serenità, bellezza e armonia”: 
è l’epoca della televisione, la cui “prima vittima è l’arte”. Lo testimoniava il fatto che 
“alcuni maggiori pittori della nostra epoca sono morti, gli altri [il riferimento corre, in tutta 
probabilità, ad Arturo Martini ed alla Scultura lingua morta] sopravviveranno inutilmente”. 
L’occhio dei contemporanei, conclude Comisso, “non può percepire altro che gli aspetti in 
superficie o così rapidi da non cogliere niente”. La mostra dei Macchiaioli, nel cui contesto 
“l’occhio veniva rieducato a una visione che era stata oramai smarrita”, era la prova 
lampante della fine di un’era (l’esposizione cui Comisso allude era la medesima recensita 
da Mezio nello scritto del 21 agosto: 1956, n. 75). 
 
85. A. CEDERNA, Il Cristo deriso (“Il giardino d'Europa”), VIII, 39, 25 settembre 
1956, p. 7. Nella messa a punto della “storia dei mostri monumentali che l’italico genio 
periodicamente partorisce” (nella sequenza, per esempio, anche il Monumento a Dante per 
il quale si veda 1955, nn. 157, 161), Cederna inserisce “un nuovo capitolo… ancora da 
farsi”: “la costruzione in cima a Monte Cavo… di una statua di Cristo alta circa 
centocinquanta metri, basamento compreso”. Secondo quanto prevedeva il progetto, 
pubblicato in un “opuscolo illustrato stampato a Roma in via del Governo Vecchio nel 
1946… intitolato Monumento Ossario ai Caduti per la Libertà dei Popoli, Monte Cavo, 
Roma”, il basamento sarebbe “destinato a contenere le ossa di tutti i morti in Italia durante 
l’ultima guerra”. Fautrice del monumento anche “una fantomatica Associazione Christus”, 
che nel 1954 aveva proposto un “Pactum Gentium” di cui il monumento da erigersi a 
Monte Cavo sarebbe stato “segno tangibile”. Parte della “buona stampa” (“Messaggero”, 
“Momento Sera”, “Quotidiano”, “Settimana Incom”) aveva preso posizione a favore del 
progetto.     
 
86. E. BATTISTI, L'arte di riposare, ibid., p. 8. Recensione di Vecchi mobili italiani di 
Winifred Terni De Gregory (prima edizione Milano, Vailardi, 1953). Battisti imposta 
anche una discussione di carattere generale, offrendo alcune pezze d’appoggio per 
orientarsi nello studio della decorazione, dell’arredamento e, più in generale, delle “arti 
minori”; si sofferma in particolare sulle pubblicazioni di Alberto Clementi (soprattutto sui 
volumi di Storia dell’arredamento o di Arte dell’arredamento), studioso che, in fatto di arti 
industriali e analogamente a quanto fatto dagli architetti organici in reazione ai principi del 
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Razionale, era arrivato a teorizzare la necessità di “umanizzare al massimo l’ambiente”.  
 
87. G. ARMANDI, Tempo di costruire (“Aria di Ascoli”), ibid., p. 10. Ascoli, mai 
toccata dai bombardamenti nel corso della seconda guerra mondiale, doveva difendersi 
dalla devastazione causata dalla speculazione edilizia: “alloggi” e “nuove abitazioni” che 
in alcuni casi facevano “scempio dei gioielli di architetture medievali”. Nel frattempo, la 
Soprintendenza “sonnecchia”. Tra i casi più eclatanti di tale speculazione, Armandi 
menziona il grattacielo sorto in via Dino Angelini, la demolizione del “palazzetto di 
proprietà della Banca d’Italia” di via Corso Mazzini e lo stato di incuria del palazzo del 
Vescovo in via Arringo.    
 
88. M. L. GUAITA, Le zucchine di cemento armato (“Firenze urbanistica”), VIII, 40, 2 
ottobre 1956, p. 5. Del paesaggio urbano in cui si imbatterebbe chi arrivasse “a Firenze 
dalla Via Pisana o dal Ponte alle Mosse, dalla Via Aretina oppure dalla Faentina”: le ville 
signorili e coloniche erano state sostituite da “edifici dall’aspetto disordinato e banale”. E 
ancora, oggetto dell’indagine di Maria Luigia Guaita sono la “iniziativa privata” che aveva 
cambiato il volto alla “fascia che corre lungo i Viali di Circonvallazione” e la 
trasformazione, sulla scorta della “spinta edilizia”, subita dalle “colline che chiudono 
Firenze”. Tutto questo mentre era stato “sotterrato” il progetto del piano regolatore del 
1951 e “lo sviluppo edilizio e la conservazione dei monumenti architettonici di Firenze è 
nelle mani di un singolo: il Soprintendente”. Tra i più notevoli esempi della devastazione 
del paesaggio fiorentino, “le zucchine ripiene”, edifici il cui “interno non ha nessuna 
corrispondenza con il prospetto” (esempi di tale iniziativa erano visibili, per esempio, sul 
Lungarno della Zecca); la selvaggia costruzione di alloggi a Sorgane (sul caso Sorgane 
anche 1957, nn. 85, 90, 95).     
 
89. A. MEZIO, Lo spuntino marchigiano (“Gallerie”), ibid., p. 7. Mezio scrive della 
“ventina di dipinti” esposti alla Galleria romana dello Zodiaco, “sotto il titolo 
simpaticamente specioso della Natura morta italiana dal secolo XIII ai nostri giorni”. 
Mezio imposta una discussione generale sulla storia della natura morta, anche sulla scorta 
del volume di Charles Sterling La nature morte de l’antiquité à nos jours (Paris, Tisné, 
1952), volume che “sviluppava il tema” della mostra organizzata nello stesso anno 
all’Orangerie (sull’attività dell’Orangerie, centrale ne “Il Mondo” a partire dalla 
collaborazione al settimanale di Vitale Bloch, si veda 1956, nn. 3, 53, 64). Mezio cita le 
riflessioni di Longhi su La nature morte de l’antiquité à nos jours (riflessioni inserite in 
uno scritto comparso in “Paragone”, 33, settembre 1952) e prende le distanze dalla tesi di 
Sterling secondo la quale “la storia della natura morta è molto più estesa… di quella che si 
legge nei manuali”, e comprenderebbe, per esempio, anche “alcuni frammenti di pittura ad 
encausto provenienti dal Museo di Napoli”. Secondo Mezio, “sarebbe difficile riconoscere 
in simili figurazioni” – ma il giudizio arriva fino all’arte medievale - “quel rapporto con la 
verità delle cose, che è l’oggetto vero della natura morta”, natura morta che è cosa 
moderna, sganciata tanto dalla letteratura quanto dalla “arte applicata” e dalla 
“decorazione”. Riguardo alla mostra dello Zodiaco, spazio è riservato da Mezio ai dipinti 
di Cristoforo Munari e Carlo Magini, “nostalgici che in tempi di magra per la natura 
morta” “si rifugiavano in un modesto professionalismo”, carico degli effetti benefici di un 
“provincialismo” che era “modestia” e “semplicità”. Infine, qualche nota per Antonio 
Cioci, Abraham Brueghel, Giuseppe Recco, Monsù Desiderio. Tra gli artisti del 
Novecento, Morandi, De Pisis, Carrà, Tosi, De Chirico, Boldini, Rosai, Soffici.      
 
90. G. ARPINO, Un uomo in verde (“Aria di Torino”), ibid., p. 8. Arpino disegna il 
profilo di un artista di Torino di cui rivela le sole iniziali, M. R.: uomo isolato, era 
appassionato di fiori ed intento alla cura dei “suoi uccelli domestici”. “Le partite a poker, 
gli amici, il cinematografo come attiva risorsa, il caffè, i colleghi trafficanti, non sono 




91. E. MANTEGNA, La diplomazia monumentale, VIII, 41, 9 ottobre 1956, p. 7. 
Mantegna si sofferma sul cantiere aperto per la “Costruzione della Nuova Sede del 
Ministero degli Affari Esteri”, in una “larga zona accanto al Foro Italico”, “tra le pendici 
della Camilluccia e i vecchi Teatri della Farnesina”; nel cantiere, campeggiava “un enorme 
palazzo in stile littorio”. Il progetto era costato allo Stato sei miliardi. L’Italia democratica, 
chiosa Mantegna, aveva “rispettato gli ordini del Duce quanto a interpretazione del 
prestigio diplomatico”. Era stato proprio Mussolini, infatti, “a porre la prima pietra 
dell’erigenda Casa Littoria di Roma – tale era la prima destinazione del palazzo – nel 1938 
e a cambiare idea nel 1940 decidendo che quella sarebbe stata la Nuova Sede del Ministero 
degli Esteri fascista”. Per maggiori ragguagli sui lavori, Mantegna raccoglie le 
testimonianze del custode della “Tudini e Talenti”, impresa cui era stata affidata la 
realizzazione del progetto.     
   
92. A. CEDERNA, Il regista invadente (“Un nuovo museo”), ibid., pp. 9-10. Del nuovo 
allestimento del Museo del Castello Sforzesco di Milano (nelle intenzioni di Cederna, il 
presente articolo fa da pendant a quello riservato al museo etrusco di Villa Giulia a Roma, 
1955, n. 72). Se nei confronti del museo etrusco, Cederna si era espresso con una pesante 
stroncatura, il giudizio sul nuovo museo milanese è nel complesso positivo: “nulla vi 
appare meschino, improvvisato, campato per aria”. I diversi problemi erano stati affrontati 
“con maggiore scrupolo, da architetti meglio qualificati (Rogers, Belgiojoso, Peressutti), in 
collaborazione con studiosi meno pasticcioni”. Due erano state le intenzioni dei 
riordinatori: “creare un rapporto tra i vecchi ambienti del Castello e le singole opere, e 
presentare queste ultime in modo didatticamente gradevole”. A tal proposito Cederna non 
manca di esprimere alcune riserve: il rapporto tra vecchio e nuovo era stato inteso “in 
modo eccessivamente formalistico”; l’impegno divulgativo aveva portato ad una 
“montatura emotiva dell’oggetto”, ad una “forzatura psicologia dello spettatore”. L’articolo 
avrebbe suscitato la reazione di Nathan Rogers (1956, nn. 106, 118).   
 
93. L. CASTELLANI, La lezione (“Dal taccuino di un calcografo”), ibid., p. 12. 
Castellani pubblica la scaletta, la sequenza degli argomenti di una lezione preparata per i 
propri studenti. Un flusso di pensieri, analogie, riferimenti imprevisti tocca le botteghe 
orafe del Rinascimento – con un occhio particolare a quella di Maso Finiguerra -, il 
Maestro della Grande Passione, le caratteristiche della scuola toscana e di quella veneta, 
Mantegna e Pollaiolo, Jacopo de’ Barbari, Dürer, Campagnola, Giorgione, Marcantonio 
Raimondi, Raffaello, Michelangelo, il Parmigianino.  
 
94. N. FINOCCHIARO, Gli sventramenti di San Berillo (“Italia minore”), VIII, 42, 16 
ottobre 1956, p. 6. “Su uno dei quartieri più belli di Catania, il S. Berillo”, sarebbe caduto 
qualche mese più tardi “il primo colpo di piccone”. Il Comune aveva stipulato una 
convenzione con l’Istica, “Istituto Immobiliare Catanese”, per un “piano di risanamento 
della zona”. Il progetto dell’Istica prevedeva, attraverso una espropriazione illegittima, lo 
sventramento del quartiere e la “costruzione di quartieri residenziali a carattere popolare, 
capaci di ospitare i venticinque mila abitanti del rione sventrato, in zone che non rientrano 
nel piano regolatore”. Il “piano di massima” presentato, inoltre, mancava di “un piano 
tecnico-esecutivo che stabilisca il tipo di pavimentazione delle strade, degli impianti di 
illuminazione, delle fognature e degli acquedotti”.  
 
95. E. BATTISTI, L'arte di Strapaese, ibid., p. 8. Battisti recensisce i due volumi dedicati 
all’Otto e al Novecento de L’arte moderna dai classici ai contemporanei di Emilio 
Lavagnino (Torino, Utet, 1956). Il lavoro di Lavagnino è considerato da Battisti di grande 
utilità; il collaboratore de “Il Mondo” spiega come, specie per l’Ottocento, mancassero 
studi sistematici che potessero “dirci qualcosa di serio sulle idee dei nostri nonni e dei 
nostri padri”, studi che fornissero notizie biografiche anche basilari, giacché “persino le 
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date di nascita dei più reputati artisti sono quanto mai incerte”. Battisti condivide anche la 
lettura storico-critica di Lavagnino: quest’ultimo aveva coscienza che l’Italia, 
“specialmente dal 1870 e fino al Futurismo, fu come estraniata dalla Repubblica delle Arti 
europea”, confinata in una dimensione “di strapaese o melodrammatica”. La “adesione di 
seconda mano ai movimenti stranieri” aveva costituito, assieme al “disorientamento 
critico”, il limite principale della cultura italiana. Battisti conclude prendendo le distanze 
da alcune conclusioni cui era arrivato Lavagnino, specialmente in riferimento al giudizio 
duro e senza riserve espresso dall’autore del volume nei confronti dell’Ottocento figurativo 
italiano.       
 
96. A. CEDERNA, La marcia su Roma (“La città eternit”), ibid., pp. 9-10. A 
dimostrazione che “nulla è mutato nei criteri e nella mentalità dello S. P. Q. R.” a seguito 
della “triste fine dell’amministrazione Rebecchini”, Cederna mette la lente sulle 
neocostituite commissioni di edilizia ed urbanistica del Comune di Roma a pochi mesi 
dalle elezioni che avevano portato alla vittoria di Umberto Tupini. Cederna traccia, in 
ordine alfabetico, il profilo dei “principali tra i membri di queste due commissioni”: 
Vittorio Ballio Morpurgo, Clemente Busiri Vici, Alberto Calza Bini, Carlo Cecchelli, 
Florestano Di Fausto, Attilio Lapadula, Plinio Marconi, Marcello Piacentini, Ghino 
Venturi. Uomini che, in chiave politica, avevano un profilo “reazionario e fascista”; sotto il 
profilo tecnico, coinvolti in un passato di sventramenti e, tra le guerre, promotori di una 
“urbanistica rozza e decorativa, retrograda, scenografica e retorica”. Uomini, insomma, la 
cui nomina segnava “la fine di ogni speranza di un piano regolatore appena decente”. La 
conclusione di Cederna è lapidaria: “siamo tornati indietro di vent’anni […] mancano 
all’appello soltanto Brasini, Muñoz e Oppo: ancora un poco e ce li ritroveremo tra i piedi”.     
 
97. (n. f.), Arte e diplomazia (“Taccuino”), VIII, 43, 23 ottobre 1956, p. 2. Tra cultura e 
politica, gli autori del “Taccuino” segnalano la partenza per l’America “di una quarantina 
di capolavori del Rinascimento italiano”. Oltreoceano si stava allestendo una mostra tra la 
National Gallery di Washington ed il Metropolitan di New York. La decisione di imbarcare 
i capolavori era stata presa – all’insaputa dei “direttori dei vari musei” - dal Ministero della 
Pubblica Istruzione, dal Ministero degli Esteri e dai diplomatici italiani negli Stati Uniti 
come “espediente diplomatico per riparare le deficienze della nostra azione politica”. Sulla 
esposizione americana anche 1956, nn. 101, 105, 110. 
 
98. G. RAIMONDI, La Madonna di Leningrado (“La valigia delle Indie”), ibid., p. 7. 
Ricordi di una visita ad una esposizione a Palazzo Strozzi a Firenze (in tutta probabilità la 
Mostra del Pontormo e del primo Manierismo fiorentino chiusasi nel luglio del 1956). 
Raimondi appunta le impressioni suscitate dalle opere di Berruguete e Beccafumi e, 
soprattutto, dalla “Madonna, detta di Leningrado, del Rosso”: “solo la dolorosa fantasia di 
Coleridge, avrebbe potuto trovare la chiave” per entrare nella “disumana immaginazione” 
che aveva originato l’opera.   
 
99. A. CEDERNA, La basilica manomessa (“I vandali in casa”), ibid., p. 9. Il Ministero 
dell’Istruzione, i “canonici” e il Comune di Roma erano “allegramente concordi” nel 
portare a termine la demolizione della “illustre basilica di S. Agnese fuori le Mura, sulla 
via Nomentana”. Cederna ricorda l’importanza dell’edificio, “tra i luoghi più venerabili di 
Roma, per arte e sacre memorie, per le sue catacombe, per il mausoleo di S. Costanza”. Il 
Comune stava “allargando l’ultimo tratto della via di S. Agnese, che da piazza Annibaliano 
sale alla Nomentana”, e intendeva creare  al posto del complesso di S. Agnese “un insipido 
slargo geometrico”, annullando “il rapporto di proporzione col fianco sinistro della 
basilica” e demolendo “il corpo sporgente della vecchia sacristia”. I lavori prevedevano 
inoltre la demolizione e lo sconcio della facciata. La “definitiva deturpazione di Santa 
Agnese”, conclude Cederna, “rientra nel quadro più vasto della decadenza della via 
Nomentana”, “ridotta… a un congestionatissimo e mortale corridoio murato, distruggendo 
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ville e parchi… riempiendo i vuoti e livellando i pieni, cancellando ogni varietà naturale e 
costruendo ignobili e sovraffollati quartieri”.    
 
100. G. RAIMONDI, La casa di Ensor (“La valigia delle indie”), VIII, 44, 30 
ottobre 1956, p. 9. Raimondi riferisce della visita alla casa, “o meglio: il negozio” di 
James Ensor, ad Ostenda, “al numero 27 di rue de Flandre” (l’arte di Ensor era stata più 
volte e fin dai primi anni di vita de “Il Mondo” al centro degli interessi dei collaboratori 
della pagina d’arte del settimanale, in primis di Alfredo Mezio: si veda, per esempio 1950, 
nn. 20, 55, 60). Attratto dagli oggetti “dentro la vetrina”, Raimondi esita prima di entrare, 
accolto dal “conservatore della casa”. Dell’“emporio-Ensor”, a calamitare l’attenzione di 
Raimondi sono le “grandi conchiglie”, le “famose maschere”, i lampadari, gli specchi, i 
vasi cinesi, perfino “crani, teste di morto”. I quadri appesi alle pareti della casa, infine, 
spingono Raimondi a riflettere sull’arte “ironica, satirica” di Ensor, sulla immaginazione 
“fiamminga, popolaresca, grottesca” dell’artista.     
 
101. A. CEDERNA, Capolavori a mare (“I vandali in casa”), ibid., pp. 9-10. 
Cederna torna sulla questione della Mostra americana del Rinascimento italiano 
(Washington-New York, novembre ’56-febbraio ‘57) impostata su “Il Mondo” la settimana 
precedente dagli autori della pagina del “Taccuino” (1956, n. 97; sulla questione Cederna 
sarebbe tornato in 1956, n. 105, 110). Il nodo del problema stava nella forzata 
“esportazione” di opere provenienti dai maggiori musei italiani, esportazione stabilita dal 
Governo all’insaputa dei direttori degli enti museali. La prima delle riserve espresse da 
Cederna (che si appoggia anche ad alcuni scritti di Longhi comparsi in “Paragone” e 
“L’Europeo”, di Berenson comparsi sul “Corriere della Sera” e di Bianchi Bandinelli) ha a 
che fare con i rischi che il trasporto marittimo delle opere comportava, oltreché sulla 
assenza di leggi che riguardassero la sorveglianza delle opere una volta espatriate; la 
seconda ha a che fare con il senso complessivo di una mostra che sembrava “un centone… 
per nulla atto a documentare il periodo del massimo splendore dell’arte italiana”. Cederna 
fa proprie le tesi degli autori del “Taccuino”, e reputa l’iniziativa un tentativo di “riparare 
sul piano sentimentale alle deficienze della nostra azione diplomatica e politica”.      
 
102. E. BATTISTI, La Venere dei cacciatori, VIII, 45, 6 novembre 1956, p. 9. 
Recensione della Arte dell’antica età della pietra di Paolo Graziosi (Firenze, Sansoni, 
1956). Battisti offre una panoramica dello “studio dell’arte paleolitica” prima di dedicarsi 
all’analisi di un volume definito “mirabile corpus di oggetti e pitture… che per la prima 
volta illustra parallelamente sia l’arte mobiliare che quella rupestre”. Aldilà della 
pubblicazione di materiali inediti, aggiunge Cederna, merito di Graziosi è di avere 
affrontato “problemi estetici essenziali”, per esempio riconoscendo “anche a questa 
lontanissima età un determinato e cosciente Kunstwollen”.    
 
103. S. SPENDER, Note di diario, VIII, 46, 13 novembre 1956, p. 7. Tra le pagine 
di diario di Spender, alcune righe riportano i contenuti di una conversazione avuta con il 
“direttore di una illustre scuola d’arte” britannica. Questi aveva riferito a Spender che, nel 
corso delle vacanze estive, alcuni allievi della sua scuola avevano l’abitudine di imbarcarsi 
per l’Italia “dove, sotto l’influenza di Guttuso, dipingono quadri che si suppone 
rappresentino villaggi miserabili e contadini che muoiono di fame”. Operazione di stile, 
dietro cui non c’era alcuna “curiosità sulle condizioni reali degli operai della Fiat” “o della 
Pirelli”. La chiusa conferma l’anticomunismo di Spender (già manifestato nell’ambito di 
precedenti interventi, per esempio 1952, n. 13), che si domanda quali condizioni di vita 
troverebbero questi giovani artisti se “girassero per le strade di Budapest o di Praga”. 
 
104. G. MARMORI, Intellighenzia in crisi (“Aria di Parigi”), ibid. Nell’ambito 
dell’analisi della crisi della intellighenzia comunista parigina nell’anno dei fatti di 
Ungheria e nel delicato passaggio successivo alla morte di Stalin, alcuni riferimenti di 
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Marmori vanno anche a Pablo Picasso e André Fougeron. 
 
105. A. CEDERNA, L'incauto consigliere (“Capolavori a mare”), ibid., pp. 9-10. 
Cederna aggiorna i lettori de “Il Mondo” riguardo alle “trentatré opere del Rinascimento 
italiano” in partenza per gli Stati Uniti (sulla questione anche 1956, nn. 97, 101, 110). In 
seguito ad interrogazioni nelle aule parlamentari ed al sollevamento di una parte 
consistente di opinione pubblica, il Ministro dell’Istruzione Paolo Rossi aveva 
“temporaneamente” sospeso la spedizione e nominato una nuova commissione per 
“un’ulteriore verifica delle condizioni fisiche delle opere prescelte”. Alcuni “funzionari del 
ministero” (tra cui Mario Salmi, che si sarebbe difeso in 1956, n. 118, e Guglielmo De 
Angelis D’Ossat, già menzionato in 1956, n. 36), tuttavia, resistevano, nella convinzione 
che si dovesse, “nonostante tutto, portare a compimento la non brillante iniziativa”. 
Cederna smonta simili argomentazioni e sottolinea come “gli americani, e così tutte le altre 
nazioni, sono cento volte più seri di noi, mandano in giro pochissime opere d’arte”. Discute 
infine la composizione della commissione voluta dal Ministro: le persone che la 
costituivano erano “compromesse coi burocrati, esposizionisti tutto-fare”, “tecnicamente 
incompetenti”.    
 
106. E. NATHAN ROGERS-A. CEDERNA, Il regista invadente (“Lettere 
scarlatte”), VIII, 47, 20 novembre 1956, p. 6. Rogers scrive in risposta all’articolo 
attraverso il quale Cederna aveva espresso alcune riserve circa il nuovo allestimento del 
Museo del Castello Sforzesco (1956, n. 92). Rogers imputa a Cederna “una denuncia 
spregiudicata dei mali” della nuova sistemazione del museo, “ma non una diagnosi”, né 
l’individuazione di una “efficace terapia”. Afferma, inoltre, di essere rimasto spiazzato 
“dalle sparate insolenti, di tono demagogico e maligno” di Cederna. Quest’ultimo firma 
una controreplica nella quale non smorza i toni della polemica, e imputa a Rogers “e i suoi 
amici” Belgiojoso e Peressutti di avere collaborato con la Società Generale Immobiliare.   
 
107. G. RAIMONDI, Gli orologi di Strasburgo (“La valigia delle Indie”), ibid., 
p. 7. Appunti di un viaggio a Strasburgo. Al centro dell’interesse di Raimondi, il Duomo, 
“la cattedrale, di cui parla Goethe”, ed il suo Museo. Infine, i Musei del Palazzo dei Rohan 
e “le pitture di natura morta”, specie “dei pittori alsaziani, del Sei e Settecento”. La 
riflessione di Raimondi sulla natura morta, “poesia del soggetto”, arriva fino al Novecento, 
Cézanne, Matisse, Braque, Picasso e Giorgio Morandi, ed è calata curiosamente qualche 
settimana più tardi della recensione di Mezio alla Mostra romana di Nature Morte alla 
Galleria dello Zodiaco (1956, n. 89).   
 
108. E. BATTISTI, Nascita del romanico, VIII, 48, 27 novembre 1956, p. 8. 
Battisti si concentra sui contibuti di Roberto Salvini agli studi di storia dell’arte di età 
romanica e recensisce il Wiligelmo e le origini della scultura romanica (Milano, Martello, 
1956). L’autore del volume, secondo Battisti, “partito da problemi di linguaggio e 
dall’analisi stilistica di un gruppo di sculture, è giunto a darci una delle più aderenti e 
motivate interpretazioni del romanico”. La recensione di Battisti è impostata secondo un 
“dialogo ideale” con Salvini, nel cui contesto il collaboratore de “Il Mondo” affaccia 
ipotesi, articola riflessioni, cita studiosi di cultura medievale quali Paolo Toschi. 
 
109. A. CEDERNA, L'urbanista ostinato (“Antico e moderno”), ibid., pp. 9-10. 
Ancora sul “nuovo piano regolatore di Milano” (la situazione del capoluogo lombardo era 
stata più volte analizzata, si veda 1950, n. 10; 1951, nn. 3, 5; 1952, nn. 16, 29; 1954, nn. 
40, 48, 83, 89; 1956, nn. 20, 22, 24, 27, 58) e sulla rivista “Urbanistica”, che nel numero di 
settembre era tornata su problemi milanesi. Cederna nota con sollievo che “la nostra 
protesta non è tuttavia stata vana”: lo dimostravano “una precisazione dell’architetto 
Astengo… un articolo dell’architetto Bottoni e un comunicato del consiglio direttivo della 
sezione lombarda dell’Istituto nazionale di Urbanistica” (per le posizioni di Astengo si 
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veda 1956, n. 66), interventi carichi di “ammissioni”, in cui i relatori “si barcamenano 
accademicamente”; interventi che rivelavano l’esistenza di problemi, di opinioni 
contrastanti “con le idee dei pianificatori burocrati del Comune di Milano”.       
 
110. A. CEDERNA, Le furie del pachiderma (“Capolavori a mare”), VIII, 49, 4 
dicembre 1956, p. 13. È pubblicata una lettera giunta alla direzione e firmata dal Ministro 
dell’Istruzione in risposta ai frequenti interventi di Antonio Cederna riguardo alle opere del 
Rinascimento italiano imbarcate per gli Stati Uniti (questione più volte dibattuta su “Il 
Mondo”: 1956, nn. 97, 101, 105). Cederna aveva attribuito proprio ai funzionari del 
Ministero la decisione di “espatriare” le opere sottoponendole agli ingenti rischi connessi 
col trasporto marittimo. Il Ministero difende non solo tale operazione ma, più in generale, 
la propria politica culturale. La controreplica di Cederna è dura, e l’attacco al Ministero 
oscilla tra strali indirizzati alla iniziativa della Mostra americana del Rinascimento e 
polemiche sollevate a proposito di altri eventi realizzati negli ultimi anni.      
 
111. A. MEZIO, Ingenui e sofisticati (“Gallerie”), ibid. Per il decennale della 
Galleria dell’Obelisco, era stato pubblicato un “catalogo di gusto americano” in cui undici 
pittori rendevano altrettante variazioni sul tema dell’“obelisco simbolico che dà il nome al 
locale, utilizzando le curiosità di un’erudizione elegante e un po’ sofisticata”: “questi 
prodotti hanno il merito dell’eccitazione immediata e quello di bruciarsi subito come i 
manufatti della moda”. Mezio analizza in seguito gusti ed orientamenti della Galleria, nel 
cui programma “hanno un posto importante lo spiritismo surrealista (Magritte, Tanguy, 
Donati)”, Berman, Clerici, Tchelitchew, “il dadaismo di Burri”, “i pretini di Nino Caffè e il 
manierismo esorbitante di Dalì”. Non poteva mancare, “naturalmente, nell’antologia 
dell’Obelisco”, “l’ingrediente inaspettato”, una pittrice dilettante che conosce le risorse del 
dilettantismo”: Eden Box, di cui in quei giorni erano visibili alcuni quadri. L’artista faceva 
la spola tra l’Africa - che dipingeva in una versione “rivista e corretta attraverso l’esotismo 
dei giornali illustrati” - e Londra - la cui società, nelle sue opere, è ritratta in “costume 
vittoriano” -. Operazioni, queste, troppo calcolate e imbevute “di crudeltà e forse di 
cinismo”, “che è il contrario dell’ingenua bonomia dei pittori popolari” (lo scritto si 
inserisce nel filone delle frequenti riflessioni sull’arte dei primitivi e dei bambini, dagli 
articoli del 1950, nn. 9, 13, 30, 61; 1952, nn. 4, 24, 35, fino alle riflessioni su esposizioni 
come la Mostra internazionale organizzata dalla sezione italiana dell’Unesco, 1956, n. 6).      
 
112. G. COMISSO, La torre di Babele (“Una casa del Novecento”), ibid., p. 15. 
Nell’ambito di una pagina letteraria, costruita da Comisso attorno all’acquisto di una nuova 
casa, sono inserite alcune considerazioni in materia d’architettura: è descritta “la casa che 
si fonde con la natura” di Wright, ed è fatta menzione di un incontro tra il collaboratore de 
“Il Mondo” e Giorgio De Chirico databile ai mesi “di d’Annunzio a Fiume”.  
 
113. A. MEZIO, Inventario veneziano (“Gallerie”), VIII, 50, 11 dicembre 1956, 
p. 13. Recensione dell’album Venice, pubblicato da Skira nella collana “Villes et lieux 
célèbres vus par les peintres” (Genève, 1956). Venice è una “piccola guida pittorica 
attraverso i secoli che coincide con la storia stessa dell’arte”, a partire da “una miniatura un 
po’ ingenua e domenicale tolta da un portolano della fine del Trecento, conservato 
all’Ambrosiana di Milano”, e fino agli artisti del Novecento: Turner, André Masson, 
Whistler, Monet, Signac, Kokoschka e De Pisis.  
   
114. G. RAIMONDI, I pittori di Bruges (“La valigia delle Indie”), ibid. A Bruges, 
Raimondi si lascia andare a riflessioni sull’arte e sulla società fiamminga del Quattrocento. 
Si concentra sulle opere di Van Eyck, Van der Weyden, Van der Goes, Bouts, le cui figure 
umane sono cariche di un “potente sentimento”, di “dolorosa meditazione”; su quelle di 
Memling, che aveva finito per “quietarsi nello spirito… più indifferente della sua arte”; 




115. G. VISENTINI, Tecnologia volgare (“Tempi moderni”), ibid., p. 15. Attacco 
al macchinismo della civiltà contemporanea. Visentini deplora che “il gusto moderno è 
guidato dalla tecnologia”. Denota come “anche nelle arti applicate la tecnica ha il 
sopravvento sulla forma”: “la mano dell’uomo è assente, e con essa sono assenti la grazia, 
la robustezza, il gusto, la fantasia”. Prodotti di un’epoca in cui erano scomparse le attività 
artigianali sono mobili in serie, “privi di uno stile”, che nulla hanno in comune con “un 
vaso greco o uno scrittoio Luigi XVI”.   
 
116. G. COMISSO, La villa dei misteri (“Foglietti di viaggio”), VIII, 51, 18 
dicembre 1956, p. 7. Impressioni ricavate dalla visita a Villa dei Misteri a Pompei. Sono 
suggestioni letterarie, memorie di viaggio, appuntate da uno scrittore che premette di non 
essere “affatto un archeologo”. Oltre che dagli affreschi, Comisso è attratto anche dalle 
“iscrizioni parietali” e dal nome “ripetuto sovente” di Musa, l’archiatra di Augusto di cui il 
collaboratore de “Il Mondo” ricostruisce il profilo. Al presente scritto di Comisso fa 
esplicito riferimento Visentini in 1956, n. 121.   
 
117. E. BATTISTI, Le pentole nel museo, ibid., p. 8. Battisti ragiona attorno al 
“premio nazionale ed internazionale” “Compasso d’oro”. Il premio era stato istituito tre 
anni prima e aveva avuto il merito di fare cadere il velo di “indifferenza” calato da molti 
sui problemi dell’arte industriale. “La qualità dei prodotti sta diventando assai alta”, chiosa 
Battisti, “ed è stilisticamente connessa alla migliore architettura, pittura e scultura del 
mondo”. La successiva discussione sulle arti applicate è condotta da Battisti sulla scorta di 
alcuni temi affrontati nel volume di Richard Neutra Progettare per sopravvivere (Milano, 
Edizioni di Comunità, 1956), già recensito su “Il Mondo” da Vittorio Frosini (1956, n. 81). 
Battisti, in linea con la diffidenza di matrice umanista espressa dagli autori della pagina 
d’arte de “Il Mondo” nei confronti del macchinismo, conclude affermando che, attraverso 
il lavoro dei “progettisti”, “i veri stregoni d’oggi”, era necessario “ridurre a nostro 
vantaggio le usure dell’industrialesimo”.     
 
118. M. SALMI-A. CEDERNA, L'incauto consigliere; E. N. ROGERS, Il regista 
invadente (“Lettere scarlatte”), ibid., p. 12. Salmi, Vice Presidente del Consiglio 
Superiore delle Antichità e Belle Arti, si difende dagli attacchi rivoltigli da Cederna in 
1956, n. 105. Segue la controreplica di Cederna. Nathan Rogers scrive ancora una volta al 
direttore de “Il Mondo” (per la prima missiva dell’architetto, 1956, n. 106) per rendere 
pubbliche le cifre – contestate da Cederna in 1956, n. 92 – delle spese “effettuate nel 
ripristino dei Musei del Castello Sforzesco in Milano”.    
 
119. A. CEDERNA, Basiliche in pezzi (“I vandali in casa”), ibid., p. 13. Cederna 
segnala alla Commissione nominata qualche mese prima per la salvaguardia del patrimonio 
artistico ed alla associazione “Italia Nostra” (1956, nn. 33, 36) alcuni sventramenti operati 
ai danni di alcuni monumenti romani e milanesi. A Roma: dal caso già indagato della 
basilica di S. Agnese (1956, n. 99) alla di poco precedente sparizione del chiostro di S. 
Saba, sull’Aventino, passando per la distruzione di “S. Maria di Loreto (o S. Maria del 
Colosseo) nello stradone di S. Giovanni”. A Milano: dalla recente sentenza di morte 
pronunciata nei confronti della chiesa di S. Michele nella Rotonda di Porta Vittoria, alla 
devastazione delle chiese di S. Raffaele e S. Giovanni in Conca (casi perlopiù già 
menzionati da Cederna, si veda, per esempio 1956, nn. 20, 22, 24, 27, 43).     
   
120. A. MEZIO, Gli inganni di Sciltian (“Gallerie”), ibid. Una discussione sulla 
“formula dei pittori della realtà” (di cui Mezio ricostruisce la storia e lo sviluppo: coniata 
da Champfleury e appiccicata dai critici e dagli storici tanto a Courbet quanto ai secentisti 
francesi alla Le Nain, nel corso del Novecento aveva finito per comprendere in sè i 
“neorealisti” alla Guttuso e Fougeron, i “pittori domenicali” e perfino figure d’artista come 
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quella di Leonor Fini) precede la disamina della “trentina di opere” di Gregorio Sciltian al 
Circolo romano della Stampa (su Sciltian anche 1951, n. 86). Accompagnava i dipinti una 
“dichiarazione” dell’artista, che rivelava come il suo interesse fosse quello di offrire 
“l’illusione della realtà”. Troppi, tuttavia, per Mezio, i modelli – per esempio Baschenis, 
De Chirico, Dullaert - che, “in filigrana”, appesantivano la sua arte; modelli sui quali 
“l’artista lavora con una tecnica meticolosa e triste da imbalsamatore”, per risultati che non 
superano il “virtuosismo illustrativo”. Il giudizio di Mezio si spinge fino ad una condanna 
di ogni tentativo di “ritrovare l’astrazione e lo choc dei vecchi autori olandesi e tedeschi di 
inganni”: denuncia nello stesso tempo i “sottintesi ossessivi” dei surrealisti e degli epigoni 
di De Chirico, e conclude come gli unici ad avere tentato con successo la via dell’inganno 
pittorico dei secentisti siano stati gli americani Peale, Harnett e Peto, “isolati” campioni di 
una “provincia” culturale (attacchi all’iperintellettualismo ed al citazionismo del 
surrealismo europeo, accompagnati da lodi indirizzate alla ingenuità, all’incanto degli 
artisti di provincia erano stati frequenti in Mezio, si veda per esempio 1950, nn. 13, 15, 50, 
68; 1954, nn. 56; per una via italiana, vernacola e “onesta” al surrealismo, 1955, n. 123; 
1956, n. 78; per la cultura provinciale, ingenua dell’America dell’Ottocento, 1952, n. 27).  
 
121. G. VISENTINI, I nostri edifici (“Tempi moderni”), ibid., p. 15. Replica di 
Visentini alle riflessioni di Comisso a proposito dell’architettura del Novecento (1956, n. 
116). Visentini condanna tanto i retaggi della monumentomania fascista, quanto le case 
moderne che, figlie di “speculazioni più o meno disoneste”, “restano in massima parte 
brutte, scomode e mal costruite”. Ciò anche perché i frutti della “nuova tecnica edilizia” e 
della “scoperta del cemento armato” “sono quasi tutti bacati”. 
 
122. L'INVITATO, Luoghi comuni (“I giorni”), ibid., p. 16. Degli aspetti mondani 
connessi con la “mostra aperta da alcuni giorni nel palazzo delle Esposizioni di Roma”: 
trecento opere del Seicento europeo per una mostra allestita “sotto gli auspici del Consiglio 
d’Europa, per testimoniare l’unità dell’Europa se non in campo politico almeno nel campo 
dell’arte”. L’Invitato raccoglie alcuni pareri dei visitatori, stupefatti davanti alle opere di 
Rubens e Caravaggio.   
 
123. O. MORISANI, Il Fuga e il barocco, VIII, 52, 25 dicembre 1956, p. 8. Una 
prima parte nella quale il “concetto di barocco” è indagato sulla scorta dei “non pochi 
chiarimenti del Croce”, precede la recensione del volume che Roberto Pane, anch’egli 
collaboratore de “Il Mondo”, aveva dedicato all’architetto Ferdinando Fuga (Napoli, 
Edizioni Scientifiche Italiane, 1956).    
 
124. A. CEDERNA, Un restauro bugiardo (“Il giardino d'Europa”), ibid., p. 13. 
Sul “restauro nella Villa Adriana presso Tivoli”, operazione che “sta risolvendosi in una 
pesante mistificazione archeologica”. “Importanti ritrovamenti” fatti nei precedenti quattro 
anni avevano riportato alla luce “quattro canefore… due sileni, una Minerva, due 
Amazzoni…”. Una parte dei pezzi ritrovati era stata rimontata “là dove si è preteso che 
sorgessero in origine, cioè direttamente sulla sponda breve e curva del canale” del Canopo. 
“Restauro arbitrario”, che provoca “immediatamente un’impressione di falsità” 
“convalidata dall’esame dei particolari”. La realtà, chiosa Cederna, era che la caduta di 
molti dei pezzi “dall’alto del muro curvilineo” era stata “caotica e casuale”, ed era quindi 
“impossibile rimettere oggi a posto anche una sola delle sculture trovate”. Lavori di questo 
genere, conclude, erano portati a termine mentre venivano “trascurati i lavori seri e 
sostanziali per conservare, proteggere e consolidare le antiche murature, per difenderle 
dalle intemperie e dalla rapina”. Qualche settimana più tardi, “Il Mondo” avrebbe ospitato 
le repliche del Soprintendente alle antichità del Lazio e del Direttore di Villa Adriana, 





125. A. MEZIO, Dadà a Berlino (“Gallerie”), ibid. Riflessioni attorno al 
movimento Dada originate dalla lettura di The Dada painters and poets: an anthology 
(New York, Wittenborn, Schultz, 1951) e dalla memoria di una esposizione di opere di 
Kurt Schwitters vista alla Galleria Berggruen di Parigi qualche anno prima. Mezio entra 
nella questione affermando che “non è facile districare quanta parte di sincerità e di 
autentica vocazione, e quanta di bluff e di mistificazione, entrassero in questi cocktails 
intellettuali”. Distingue l’arte di Schwitters che “credeva, a modo suo, nella virtù della 
poesia”, da quella degli uomini del gruppo del Caffè Voltaire di Zurigo, vicini ad un 
“nichilismo totale”. La ispirazione di Schwitters “riallacciava col mito espressionista della 
città moderna, della strada e della macchina”, e “non abusò di atteggiamenti ideologici”, 
restando sempre scostato dalle poetiche di “arte proletaria”. Nell’arte del tedesco, oltre che 
“l’atto gratuito di Dadà”, era facile riscontrare “il desiderio di un linguaggio fermo e più 
rigoroso, che lo inclinava verso le ricerche dei circoli astrattisti dell’Olanda”, oltre a “tutta 
la serie di tests prodotti dal laboratorio dell’avanguardia tra il 1910 e il 1920”: Picasso ed 
Ernst, Soffici e addirittura Palazzeschi. Precedenti non diretti, ma indicativi di una estetica, 
di un medesimo humus culturale. Da Schwitters e da Merz – “niente di strepitoso”, 
aggiunge sarcasticamente Mezio a proposito – è preparata la strada “al genio caricaturale di 
Dubuffet” e ai “pannelli di tela di sacco dell’italiano Burri”. In conclusione e ancora a 
proposito di Schwitters, Mezio segnala che alla Galleria dell’Obelisco era in preparazione 
una mostra che avrebbe riportato l’arte del tedesco all’attenzione del pubblico italiano. 
 
126. L'INVITATO, Il matrimonio (“I giorni”), ibid., p. 16. Il regista e 
sceneggiatore Jean Negulesco esponeva alcuni quadri alla galleria “della rampa 
Mignanelli”, galleria che “da qualche tempo sembra voler fare concorrenza alla Galleria di 
Gasparo Del Corso” (in quest’ultima, negli stessi giorni, erano visibili alcune opere di 
Louis Chatorze). L’Invitato scivola rapidamente dalle notazioni storico-artistiche agli 
aspetti mondani più curiosi appuntati nel corso della vernice della mostra delle opere del 






1. G. RAIMONDI, La valigia delle Indie, IX, 1, 1 gennaio 1957, p. 7. Charles 
Baudelaire fu ad Anversa per due anni, a partire dall’estate del 1864. Raimondi ragiona sul 
viaggio del poeta e critico, che ad Anversa aveva incontrato Jongkind. Il collaboratore de 
“Il Mondo” riferisce infine di un proprio viaggio nella città belga, sulla scorta delle 
suggestioni lasciate da Baudelaire nei suoi appunti di viaggio. Raimondi fa visita ai 
principali monumenti di Anversa: la cattedrale gotica, la “grande piazza del Municipio”, la 
casa di Rubens.   
 
2. E. BATTISTI, Cinquecento pittorico, ibid., p. 13. Omaggio di Battisti al maestro 
Lionello Venturi articolato attorno alla recensione del Perugino, volume edito nel 1955 a 
Napoli per i tipi delle Edizioni Radio Italiana, e del Les grands siècles de la peinture. Le 
seizième siècle. De Léonard au Greco (Genève, Skira, 1956). Battisti menziona in un 
primo tempo le pubblicazioni più recenti di Venturi, compresi i Saggi di critica, la cui 
segnalazione era già comparsa sulle colonne de “Il Mondo” (1956, n. 57). In accordo ad 
un’idea di continuità della cultura centrale per i collaboratori delle pagine di cultura del 
settimanale, sempre sospettosi rispetto alle velleità avanguardiste, Battisti sottolinea come 
“l’apostolato nei riguardi del moderno” di Venturi “turba ben poco la contemplazione del 
passato”. L’equilibrio di Venturi, continua Battisti, che prende posizione nella più lunga 
quérelle storico-critica del Novecento, va contrapposto “allo Sturm und Drang del Longhi, 
che esercita sostanzialmente il suo gusto nel riarticolare artificiatamente il passato, nello 
svecchiare vertiginosamente la tradizione, nel sostituire con violenza una moda all’altra”. 
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In entrambi, tuttavia, conclude Battisti, prima di occuparsi dei volumi d’arte moderna di 
Venturi, erano visibili le tracce del magistero di Adolfo Venturi.     
 
3. A. CASTELLI, Il chiostro e la curia (“Il giardino d'Europa”), ibid. Castelli si occupa 
del “decadimento del Duomo” e dello “scempio del Chiostro” di Cefalù. Del Chiostro si 
erano dimenticate le autorità regionali, provinciali e comunali, i “funzionari di Roma” ed il 
Vescovo e, “senza custode”, era esposto continuamente “agli estri dei monelli”.     
 
4. A. MEZIO, La moda di Dudovich (“Gallerie”), ibid. Una mostra di “quaranta 
vignette” di Marcello Dudovich era in procinto di spostarsi da Roma (Galleria del 
Sagittario) a Milano (Galleria d’arte internazionale): “l’interesse della rievocazione è 
purtroppo ridotto dal fatto di presentare delle copie, al posto degli originali, distrutti o 
dispersi”. Copie sufficienti, tuttavia, per potere ribadire che “Dudovich resta uno dei pochi 
cartellonisti italiani che abbiano tenuto la strada con freschezza, evitando la brutalità della 
réclame moderna”. Nella presentazione alle opere in mostra, Orio Vergani “rammenta 
Gavarni e Constantin Guys per il mondo di Dudovich”. Mezio prende le distanze da tale 
giudizio: Gavarni infatti “mancava come disegnatore di spina dorsale”, Guys doveva “la 
sua fortuna alla vivacità un po’ equivoca del suo obiettivo di reporter e all’entusiasmo di 
Baudelaire”. Mezio ripercorre le tappe salienti della vita e dell’arte di Dudovich, e scrive 
che “il suo periodo migliore coincide con l’euforia del dopoguerra, con le corse a San 
Siro…”. L’artista rappresentava una moda italiana che “non è perversa”: “tutto sommato 
Dudovich fu l’interprete di una borghesia che preferiva la comodità al lusso… che 
sceglieva la pelliccia o il decolleté da Ventura e la biancheria alla Rinascente” (sulla 
cartellonistica e Dudovich anche 1961, n. 59).    
 
5. C. LAURENZI, Muffa umana (“Usi & costumi”), ibid., p. 16. Laurenzi ragiona 
attorno alla “edizione italiana del libro di Grohmann su Paul Klee” (l’edizione milanese, 
Garzanti, o, più probabilmente, la ancora precedente edizione fiorentina, Sansoni, 1954). 
Le considerazioni di Laurenzi esulano da contenuti storico-artistici e sono centrate sulle 
“immagini fotografiche” che avevano immortalato le varie fasi della vita di Klee. Laurenzi 
è colpito dalla “luce degli occhi di Klee” e, attraverso le pagine del diario dello svizzero, 
indaga su che cosa significasse “saper vedere”: “la capacità improvvisa di scorgere… uno 
sprazzo del destino dell’uomo”. L’umanità, conclude Laurenzi, “non è che una forma di 
muffa submicroscopica”, e “il nostro unico patrimonio è fatto di speranza”, che forse non 
alimentano che artisti “della razza di Paul Klee”.      
 
6. G. RAIMONDI, La valigia delle Indie, IX, 2, 8 gennaio 1957, p. 13. Su Morandi 
incisore. Al 1911 si fanno risalire i primi lavori, in cui era raffigurato “il ponte sul Savena, 
a San Ruffillo”, incisioni in cui il magistero cézanniano era evidente, nonostante Morandi 
non avesse mai voluto ammetterlo. Erano anni in cui “altri ponti sui fiumi s’erano dipinti… 
a Cassis, a Cadaqués: autore, André Derain”, che come Morandi partiva da Cézanne, 
caricandolo però di “pathos umano”. E ancora: Morandi incisore nel 1913 porta a termine 
“il paesaggio coi monti di Grizzana”, muovendosi per una indipendenza dalla pittura 
dell’incisione che lo poneva sulla scia di Rembrandt, più che a fianco di incisori 
contemporanei come Manet, Bonnard, Méryon, Jongkind. Raimondi segue Morandi dal 
1915 al 1921, Morandi autore di incisioni messe a punto avendo a mente l’arte francese, i 
maestri Picasso, Matisse e Derain.     
 
7. A. MEZIO, L'amatore di stampe (“Gallerie”), ibid. Qualche riga a cavallo tra arte e 
letteratura, evocativa della figura dell’Amatore di stampe tra Settecento ed età 
contemporanea, precede la segnalazione di alcune mostre aperte presso le più frequentate 
gallerie romane: “Braque e Rouault alla Medusa, Campigli, Sironi e Capogrossi alla 
Selecta, Maccari e De Pisis nella saletta di Chiurazzi”. E ancora, a testimoniare la “fiera 
vivace e pittoresca” delle stampe in corso a Roma, in Italia e in Europa, Mezio menziona le 
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litografie di Utrillo, i “fogli a tessuto fitto di Chagall per la Bibbia di Vollard”, i lavori di 
Valadon, della Laurencin, di Derain e Picasso, “il disegno di Van Gogh e i Modigliani 
esposti in una Galleria di via Propaganda”, “l’esemplare raro” di Giuseppe Palizzi 
“segnalato in un catalogo della Libreria Prandi di Reggio Emilia”, “il ritrattino di 
Guillaumin inciso da Cézanne, o l’episodio agreste di Pissarro”. “Da genere subalterno e 
occasionale, come era ancora al tempo degli Impressionisti”, la stampa aveva saputo 
riscattarsi e diventare una “creazione autonoma” le cui possibilità erano state sperimentate 
da Ensor a Mirò, alla pittura del quale la grafica aveva offerto “una ricchezza di spunti 
infinitamente superiore al mondo pittorico dell’artista, un po’ secco e impastoiato”. 
L’amatore del Settecento, conclude Mezio, avrebbe ancora potuto raccogliere “emozioni” 
dai lavori di artisti come Jongkind e Morandi.  
 
8. G. VISENTINI, Le sirene del conformismo (“Tempi moderni”), ibid., p. 15. 
Visentini riprende le disquisizioni in materia d’architettura (questioni impostate in 1956, n. 
121) e mette a fuoco il rapporto tra modernizzazione e conservazione attraverso l’analisi 
della “sparizione degli ultimi caffè romani”. In particolare, sono approfondite le sorti del 
Caffè Aragno, luogo d’elezione per il gruppo che, a partire dagli anni Trenta, si era 
costituito attorno a Mario Pannunzio. L’Aragno “ha perso anche il nome” e ormai “è un 
caffè milanese, sfarzosamente luccicante di volgarissimi orpelli del tutto comuni”. Aveva 
perso i caratteri del locale che ricordava “la vecchia capitale umbertina”, che raccoglieva 
“la vita parlamentare, giornalistica e artistica di Roma” (per la centralità dell’Aragno in 
rapporto alla vita culturale romana ed alla formazione del gruppo degli autori de “Il 
Mondo”, si veda per esempio 1951, n. 83; 1956, n. 67; 1963, nn. 72, 98; 1964, nn. 18, 140, 
171; 1966, n. 35). Fine analoga aveva fatto in quelle settimane anche “la pasticceria Ronzi 
e Singer”.   
 
9. A. CEDERNA, La città difesa (“Antico e moderno”), IX, 3, 15 gennaio 1957, p. 
13. “Entro il 1957 molte decine di città italiane avranno un nuovo piano regolatore”: 
Cederna fissa nove punti che ritiene ineludibili per quanti sarebbero stati chiamati a 
decidere “la sorte del nostro… illustre patrimonio monumentale e naturale”. Primo: è un 
“nonsenso” pretendere “di adeguare una città antica alle esigenze della vita moderna”. 
Secondo: un piano regolatore serve a distinguere tra antico e moderno, evitare sventramenti 
e “l’indiscriminato ampliamento a macchia d’olio”. Terzo: conservazione dell’antico e 
“creazione del nuovo” sono operazioni “strettamente complementari”. Quarto: è delittuoso 
“inserire edifici moderni nella compagine dei vecchi centri”. Quinto: il rispetto per l’antico 
“è un fenomeno del tutto moderno, frutto di un secolo di cultura storica”, che ha ribaltato il 
rapporto “attivo e creativo tra antico e moderno” delle epoche precedenti. Sesto: gli 
interventi nei centri antichi “devono essere limitati al risanamento”. Settimo: la polemica 
tra conservatori e innovatori è sterile, perché “solo chi conserva i centri antichi è 
moderno”. Ottavo: occorre “rifuggire dal pessimismo e dalla stanchezza”. Nono: “nessun 
compromesso è possibile sui principi generali”. Nello scritto anche alcuni attacchi a Pane e 
Musatti, che erano intervenuti come relatori “in occasione del primo convegno” 
dell’associazione “Italia Nostra”: attacchi che avrebbero spinto i due a difendersi in 1957, 
n. 15.  
 
10. A. MEZIO, I classici per tutti (“Gallerie”), ibid. Mezio segnala la recente 
pubblicazione di alcuni libri d’arte (la segnalazione prosegue in 1957, n. 12): “non solo il 
libro di lusso, ma quello che si consulta con utilità”. Tra i volumi menzionati, Max 
Friedländer, La pittura nei Paesi Bassi da Van Eyck a Bruegel (Firenze, Sansoni, 1956); i 
libri della “collana di monografie sui maestri antichi”, diretta da Gian Alberto Dell’Acqua 
e Paolo Lecaldano e stampata dall’editore Rizzoli. I libri della collana seguono il criterio 
“dell’informazione utile e precisa” e della “divulgazione seria”, e portano la firma di 
“studiosi internazionali” come “il giovane Procacci”, Valentin Denis, Salvini e Vitale 
Bloch, critico “di una sensibilità che potrebbero invidiargli molti professori” (Bloch aveva 
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scritto due articoli per “Il Mondo”: 1956, nn. 53, 64). 
 
11. A. CEDERNA, Manzoni sfrattato (“I vandali in casa”), IX, 4, 22 gennaio 1957, p. 
13. Cederna torna ad occuparsi di questioni milanesi (sulla città anche 1950, n. 10; 1951, 
nn. 3, 5; 1952, nn. 16, 29; 1954, nn. 40, 48, 83, 89; 1956, nn. 20, 22, 24, 27, 58) e fa luce 
sul destino della “casa dove nel 1785 ebbe la ventura di nascere Alessandro Manzoni”, “in 
via Visconti di Modrone 16”. Queste le vicissitudini per cui era passata l’area: “prima c’è 
stata la copertura del Naviglio… poi sono cadute le bombe”. In seguito, ad opera di 
speculatori edilizi, sono sorti “i soliti grossi informi e assai redditizi casamenti”. 
Nonostante la casa natale di Manzoni fosse “vincolata come monumento nazionale da un 
decreto del 29 febbraio 1940, pubblicato sulla Gazzetta Ufficiale del 4 ottobre successivo”, 
a partire dal 1950 le sorti dell’edificio erano precipitate: la Soprintendenza ai Monumenti 
aveva invitato il proprietario “a riparare all’incuria di cui soffre la casa”; quest’ultimo, 
dopo un braccio di ferro durato tre anni, nel 1953 si era disfatto della casa; erano subentrate 
due società, che avevano dato il la allo “squarciamento”. 
 
12. A. MEZIO, L'occhio e la sua parte (“Gallerie”), ibid. Mezio consiglia altri libri d’arte 
ai lettori de “Il Mondo” (dello stesso tenore l’articolo pubblicato la settimana precedente, 
1957, n. 10). Cita velocemente alcune strenne e ne individua pregi e difetti: per esempio le 
“venticinque tavole del Rinascimento, pubblicate da Vallecchi in una magnifica cartella di 
grande formato”, avevano dato “risultati ineguali”. Il “Quattrocento di Vallecchi è 
stupendo nel rendere la sostanza madreperlacea di Domenico Veneziano” e la pittura di 
Paolo Uccello, meno convincente nelle opere di Andrea del Castagno e Piero della 
Francesca. La riproduzione a colori, aggiunge Mezio, “non è detto che… significhi sempre 
un progresso effettivo nel senso della cultura”; a volte “crea delle abitudini visive sbagliate 
o viziose che modificano la nozione dell’opera”. Forse aveva ragione Berenson a preferire 
la “vecchia fotografia a bianco e nero”. Mezio conclude la segnalazione di volumi d’arte e 
strenne menzionando La miniatura italiana di Mario Salmi (Milano, Electa, 1956) e i 
Capolavori dell’oreficeria italiana di Filippo Rossi, a cura della Banca Nazionale del 
Lavoro (Milano, Electa, 1956).   
 
13. L. CECCHI PIERACCINI, Letterati e soldati (“Vecchie agendine”), IX, 5, 29 
gennaio 1957, p. 7. Tra le pagine del diario di Leonetta Cecchi Pieraccini, spuntano 
alcuni incontri con Spadini nel gennaio del 1917 ed una visita allo studio di Alberto 
Magnelli nell’aprile dello stesso anno. Leonetta descrive alcune delle tele appese alle pareti 
dello studio di quest’ultimo: “parecchie decine di quadri tutti astratti o quasi”. Ancora, tele 
sui cavalletti e, nel fondo dello studio, “una vasta tela in cui è raffigurata una coppia di 
sposi, scomposta anch’essa in forme geometriche”. Nell’abitazione di Magnelli anche “una 
gustosa raccolta di opere d’arte del migliore Ottocento e dell’immediato Novecento. 
Macchiaioli e Archipenko, Picasso, Braque, Matisse, Carrà, ecc.”. 
 
14. V. CIARDO, Fiori e tacchini (“Aria di Napoli”), ibid., p. 10. Ciardo torna a scrivere 
di Giuseppe Uva, il cui profilo aveva tracciato nel primo scritto comparso ne “Il Mondo” 
(1955, n. 52), e del “Quartiere Latino”, “come il giornalista Libero Lo Sardo chiamò nel 
1928 la terrazza di via Rosaroll”. “Soggetti preferiti di Uva erano polli, galline e tacchini”; 
“dipingeva di tutto”, e “gli commissionavano quadri fin dall’America”. Ciardo ricorda 
come Uva approfittasse della pazienza dei suoi numerosi ospiti “per scagliarsi contro ogni 
forma di modernismo” e rimpiangere “i maestri venerati” Morelli e Palizzi.    
 
15. R. PANE-R. MUSATTI, La città difesa (“Lettere scarlatte”), ibid., p. 12. Pane e 
Musatti scrivono al direttore de “Il Mondo” per difendersi dalle accuse rivolte loro da 
Cederna nell’ambito dello scritto La città difesa, pubblicato su “Il Mondo” il 15 gennaio 
(1957, n. 9). Pane conferma la validità della propria proposta di permettere la costruzione 
di nuovi edifici nei centri urbani, “purchè le nuove fabbriche non superino la cubatura degli 
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edifici preesistenti”, e accusa Cederna di “rigida intransigenza”. Più secca la replica di 
Musatti, che informa i lettori de “Il Mondo” che le sue idee “non si identificano con i 
mozziconi di frase che il Cederna mi attribuisce” (per le ultime battute della polemica, 
1957, nn. 18, 36, 43).  
 
16. P. SCARPELLINI, Dall'archeologia all'astrattismo, ibid., p. 13. Recensione ad 
Organicità e astrazione di Ranuccio Bianchi Bandinelli (Milano, Feltrinelli, 1956). 
Secondo Scarpellini, Bandinelli è tra i pochi archeologi a non essersi limitato alla “pura 
filologia” e ad avere avvertito “la necessità di una vivace partecipazione al mondo attuale”. 
Nel volume preso in esame, Bandinelli entra nel dibattito figurazione-astrazione o arte 
organica-inorganica: muovendosi su “binari marxisti”, egli conclude che “l’arte 
figurativa… è legata ad una visione razionalistica della vita”, collegata alla fiducia 
dell’uomo nel comprendere la “realtà che lo circonda”; l’arte astratta è invece fondata sulla 
“fede e l’intuizione”, surrogati della fiducia nella comprensione. In un discorso di 
dichiarata matrice crociana, Scarpellini prende le distanze dalle “formulazioni un po’ 
schematiche” del marxismo e dalla tara di “sociologismo” esibito da Bandinelli, ma ne loda 
i ragionamenti quando il discorso “si fa più circostanziato, più aderente alla complessa 
realtà”. La conclusione riconferma i sospetti del gruppo de “Il Mondo” nei confronti 
dell’abbandono della figurazione e si sostanzia di un’accusa alla “immobilità dell’arte 
astratta… ricerca di un assoluto, di una forma perfetta che finisce con il portare ad un 
idoleggiamento sterile, privo di umanità e di calore” (non erano mancati, negli anni 
precedenti, scontri di natura politica e culturale tra gli autori de “Il Mondo” e Bandinelli; si 
veda, per esempio, 1953, nn. 22, 28).        
 
17. A. MEZIO, L'importanza di chiamarsi Ernesta (“Gallerie”), ibid. Mezio aggiorna la 
“letteratura su De Pisis” con la monografia a cura di Guido Ballo (Milano, La Simonetta, 
1956) e – nell’anno, il 1957, della pubblicazione del volume di ricordi depisisiani edito a 
Milano per i tipi di Guarnati - attraverso la pubblicazione di qualche stralcio della 
“testimonianza della nobildonna Ernesta Tibertelli De Pisis”, sorella del pittore. Le 
memorie di Ernesta aiutano a fare luce sulla famiglia De Pisis, sull’infanzia dell’artista, che 
aveva destinato una stanza della casa, “detta il Museo”, “alle raccolte di insetti e 
all’erbario”: tutto il materiale che, più tardi, “si ritroverà nei quadretti dipinti al tempo della 
sua amicizia con De Chirico e Carrà”. Ernesta ricorda inoltre “i primi tentativi del poeta 
stimolato dalle filastrocche elettriche di Corrado Govoni” e, di fronte al “carattere nervoso 
e sperimentale di un’opera che fu un veicolo di sensazioni e un esercizio personale di 
decongestione cerebrale, piuttosto che l’industria professionale di un pittore”, stentava a 
credere che Filippo fosse un artista. Della specificità dell’arte di De Pisis, conclude Mezio, 
si era accorto anche Pieyre de Mandiargues, che in un articolo comparso nella “Nouvelle 
Revue Française” aveva individuato l’“eretismo visuale” del Marchesino e consigliato “di 
classificare il pittore ferrarese nella famiglia degli espressionisti anziché tra gli epigoni del 
post-impressionismo”.   
 
18. A. CEDERNA, La città difesa (“Lettere scarlatte”), IX, 6, 5 febbraio 1957, p. 12. 
Cederna scrive a Pannunzio e getta benzina sul fuoco della polemica con Pane e Musatti 
scatenatasi a seguito dell’articolo del 15 gennaio (1957, nn. 9, 15). Ribadisce le posizioni 
già espresse, in particolare dissente da Pane quando questi “parla di pratica inevitabilità 
che i vecchi centri mutino faccia” e “di necessità vitale dell’inserzione del nuovo nel 
vecchio” (la polemica ha una coda ulteriore in 1957, nn. 36, 43).   
 
19. A. CEDERNA, Milano decomposta (“I vandali in casa”), ibid., p. 13. Ancora notizie 
in merito agli sventramenti in atto a Milano (sulla città anche 1950, n. 10; 1951, nn. 3, 5; 
1952, nn. 16, 29; 1954, nn. 40, 48, 83, 89; 1956, nn. 20, 22, 24, 27, 58; 1957, n. 11). 
Sventramenti che erano permessi anche da un piano regolatore che poco si discostava dal 
“vecchio piano littorio”. La “parziale ricognizione” sugli orrori in corso a Milano parte da 
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piazza S. Babila, la “piazza più indecente del mondo”; prosegue con il corso Vittorio 
Emanuele, “ricostruito intensivamente dopo la guerra secondo il gusto dei mestieranti, 
degli speculatori”; tocca via S. Paolo, dove era in costruzione un ampio parcheggio. E 
ancora, a titolo esemplificativo, piazza Fontana, il “micidiale stradone denominato 
stupidamente racchetta”, la Torre Velasca, piazza Missori nella quale erano visibili i 
“ruderi” della chiesa di S. Giovanni in Conca; la piazza S. Alessandro, da poco 
“squarciata”. Cederna prosegue con la segnalazione di “altre meraviglie”, tra cui la 
deturpazione della “illustre casa dei Borromeo” e dei cortili del palazzo Soncini-Casati. 
Tutte spie della “più colossale operazione di vandalismo organizzato del nostro secolo”.   
 
20. A. MEZIO, Apollinaire e i futuristi (“Gallerie”), ibid. La compulsazione degli 
Anecdotiques di Guillaume Apollinaire (nell’edizione Paris, Gallimard, 1955) induce 
Mezio ad affrontare ancora una volta la questione Futurismo (per la prima analisi 
strutturata del movimento, si rimanda alla critica delle opere presentate alla seconda 
Biennale del dopoguerra, 1950, n. 40; sul Futurismo anche 1951, n. 26; 1954, n. 32; 1957, 
nn. 29; 64). Alla disamina degli spunti offerti dal volume di Apollinaire, Mezio fa 
precedere un’analisi dei caratteri specifici del movimento, i cui protagonisti erano stati 
“irresistibili polemisti” ed avevano inaugurato “un nuovo tipo di discussione estetica nella 
quale hanno un posto decisivo la bastonatura e la provocazione a scopo pubblicitario”. 
Tutto il contrario, per esempio, di Picasso e dei cubisti, che avevano lasciato “agli scrittori 
del loro entourage il compito di teorizzare”. Venendo al volume di Apollinaire: il francese, 
“troppo fine e intelligente per interessarsi alle loro improvvisazioni estetiche, si limita a 
spigolare nella cronaca futurista il fatterello inedito”. Aneddoti riguardanti Severini e 
Boccioni, oltre all’accostamento a quest’ultimo, nel contesto di un tributo carico di 
“malizia”, del nome di Godeau, “il primo Accademico defunto”. Mezio, ancora in chiave 
antifuturista, conclude che “il Futurismo resta per Apollinaire una curiosità da cronista”, 
cui “è difficile evitare un sorriso di scetticismo e di leggera canzonatura”; né, citando 
Goethe, per cui “le sole cose durature sono quelle fatte con lentezza”, Apollinaire era stato 
più indulgente per quanti avevano cercato di costruire il mito della “velocità”.    
 
21. C. LAURENZI, Angoscia del tempo (“Usi & costumi”), ibid., p. 16. Un “esegeta, e 
collezionista illustre, di Gemito”, ragguaglia Laurenzi sull’arte dello scultore, in particolare 
in riferimento al busto di Verdi, “l’unico busto davvero ispirato e musicale di Verdi, fra i 
centotrentadue che ne restano del compositore”. Con le mille lire ottenute per il lavoro, 
Gemito “si comprò l’esenzione dal servizio militare, com’era lecito nel 1870”. 
 
22. G. COMISSO, Le intermittenze del cuore (“Posta dal Veneto”), IX, 7, 12 febbraio 
1957, p. 7. Ricordi di vita veneziana e omaggio letterario a Filippo De Pisis (su De Pisis 
era intervenuto anche Mezio due settimane prima, 1957, n. 17). In compagnia di Juti (in 
tutta probabilità Ravenna), “amico pittore”, Comisso si era recato a Venezia “per riempire 
il vuoto della giornata”. I due incontrano “un giovane”, “quel ragazzo che accendeva il 
termo nello studio di De Pisis, durante gli anni di guerra”. Il ragazzo “aveva un negozio di 
cornici che gli andava molto bene e commerciava anche in quadri”. 
 
23. G. ARPINO, L'egiziano (“Aria di Torino”), ibid. Arpino riferisce di un curioso 
aneddoto: “il pittore egiziano H., espulso dalla Francia per rappresaglia, in seguito agli 
avvenimenti bellici di Suez”, era arrivato a Torino “con poche centinaia di lire, un quadro, 
una valigia”. Aveva subito chiesto “dove si radunano di solito gli artisti piemontesi”. Inani 
sarebbero stati, da parte di H., i tentativi di inserimento all’interno del gruppo “astrattista” 
e tra gli “immaginisti”, artisti di Alba che ricalcavano, “in sede provinciale e godereccia, 
alcuni costumi marinettiani”.   
 
24. S. AURIGEMMA-R. VIGHI-A. CEDERNA, Cemento archeologico (“Un restauro 
bugiardo”), ibid., p. 13. Salvatore Aurigemma, Soprintendente alle antichità del Lazio e 
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Roberto Vighi, Direttore di Villa Adriana, rispondono alle accuse che Cederna aveva 
mosso riguardo al restauro di Villa Adriana (1956, n. 124). Il primo afferma di essere 
“stato del tutto estraneo alla restituzione architettonica del lato breve, curvo, del canale del 
Canopo della villa”; Vighi afferma che Cederna era in torto quando sosteneva la 
“mancanza di qualsiasi prova” in merito alla restituzione architettonica effettuata nella 
Villa. A chiudere, la controreplica di Cederna.   
 
25. A. MEZIO, L'Ottocento in barile (“”Gallerie), ibid. Discussione generale 
sull’Ottocento italiano, sulla scorta di un recente dibattito promosso da “un settimanale 
letterario… sull’opportunità di una mostra a largo raggio panoramico” sull’arte del secolo. 
Divergenti le opinioni dei critici e degli artisti intervenuti: dall’entusiasmo di Longhi e 
Leonardo Borgese alle riserve espresse da Casorati, Ciardo e Cantatore, fino ai giudizi di 
Carrà e Rosai, che reputavano “prematura” l’iniziativa. Mezio aggiorna i lettori sullo stato 
degli studi sull’Ottocento visivo italiano: dalle esposizioni aperte negli anni precedenti 
(menzionati, per esempio, “il carrozzone celebrativo dei macchiaioli” di Roma e 
“l’antologia degli ottocentisti alla Galleria Wildenstein di New York”; per l’arte 
dell’Ottocento su “Il Mondo”, si veda a titolo esemplificativo, 1949, n. 44; 1950, n. 11; 
1952, n. 21; 1953, n. 4; 1956, n. 75) fino alla Pittura italiana di Lionello Venturi, 
“pubblicata dall’editore Skira di Ginevra, che ha fatto parlare per la prima volta di Fattori, 
Lega e Sernesi in ambienti stranieri dove questi artisti erano… degli illustri sconosciuti”. 
Mezio conclude appuntando il proprio giudizio sull’Ottocento, un secolo cui non erano 
mancate “delle zone di modesta ma autentica poesia e qualche personalità degna del 
massimo rispetto”. Riteneva tuttavia che ad una mostra fosse preferibile “richiamare 
l’interesse degli studiosi su tutto quel lavoro di ricerca e di documentazione, che è la prima 
condizione per un serio giudizio critico”; fare luce sui falsi, “migliorare i cataloghi”, 
riportare alla luce figure d’artisti dimenticate. Riprendere, insomma, “il lavoro 
incominciato una trentina di anni fa da Emilio Cecchi, con le sue spulciature critiche 
intorno a Cecioni, Puccinelli, Borrani, Abbati”. 
  
26. G. ZAMPA, L'esploratore bibliografico, IX, 8, 19 febbraio 1957, p. 8. Zampa 
segnala la firma dell’atto di donazione della raccolta di libri, stampe e incisioni di Angiolo 
Tursi in favore della Biblioteca Marciana di Venezia (il trasferimento del materiale tuttavia 
non sarebbe avvenuto immediatamente, ma quando Tursi “avrà ultimato un lavoro iniziato 
venti e più anni fa”). Dà in seguito notizie riguardo alla formazione della raccolta, che 
comprendeva “tutto quello che penna forestiera ha scritto sull’Italia”, un “monumentale 
repertorio bibliografico dei Viaggiatori stranieri in Italia”, e offre una panoramica sui 
principali pezzi della collezione. Zampa riserva alcune righe anche all’avvocato Tursi, 
“buon liberale” la cui biblioteca “è a disposizione di ogni studioso”.   
 
27. E. BATTISTI, L'architettura degli infelici, ibid., p. 13. Battisti recensisce il terzo 
volume di “La Casa” (“Quaderni di Architettura e di critica diretti da Pio Montesi”), edito a 
Roma per i tipi di De Luca nel 1956. Il libro è centrato sulla nozione di “quartiere”, sulla 
espansione urbanistica delle grandi città in seguito alle migrazioni dalle campagne e sulla 
disordinata costruzione di nuovi alloggi. I saggi contenuti nel volume dimostravano, 
secondo Battisti, che sulla scorta di piani regolatori ancora incompleti o inefficaci e della 
speculazione edilizia, nelle grandi città italiane si stava procedendo “a tentoni nel buio”. 
 
28. N. FINOCCHIARO, Il teatro di Barabino (“Aria di Genova”), ibid. Sulla 
ricostruzione del teatro lirico Carlo Felice di Genova, “semidistrutto, nel 1943, da due 
bombardamenti navali”: il concorso indetto dal Comune era stato vinto dall’architetto 
Paolo Antonio Chessa. In molti, tuttavia, restavano convinti della tesi “del Carlo Felice 
dov’era e com’era”. Il progetto di Chessa, secondo Finocchiaro, costituiva un “infelice 
tentativo di armonizzare antico e moderno”, e non si limitava al solo teatro: intendeva 





29. A. MEZIO, Il nuovissimo Boccioni (“Gallerie”), ibid. Alle opere ed agli uomini del 
Futurismo, Mezio aveva dedicato anche lo scritto del 5 febbraio e sarebbe tornato sulla 
questione alla fine di aprile (1957, nn. 20, 64). Nel presente scritto ragiona attorno 
all’Umberto Boccioni di Argan (Roma, De Luca, 1953), saggio che “si colloca tra le poche 
cose consultabili sull’argomento, accanto a qualche vecchio articolo di Soffici e 
all’opuscolo di Roberto Longhi su Boccioni scultore, che porta la data del 1914”. L’aspetto 
positivo del volume di Argan consiste “nel tentativo di tracciare un profilo critico di 
Boccioni per linee interne, evitando la falsariga dei famosi manifesti, dove l’artista si rivelò 
un polemista brillante e un teorico poco attendibile”. Accanto alla recensione del libro di 
Argan, Mezio cala qualche considerazione suggerita da “alcuni disegni inediti” boccioniani 
“presentati in una Galleria romana dal dott. Nello Ponente”: disegni che “offrono qualche 
spunto più aderente sulla cultura di Boccioni prima e durante la conversione al Futurismo”. 
Disegni da cui emerge un artista che “annaspa dietro tutte le curiosità figurative 
dell’epoca”, tra Munch e Carrière, Previati ed il Picasso “epoca negra”. Mezio conclude 
tornando sul volume di Argan, di cui contesta le fonti visive proposte per Boccioni: il 
collaboratore de “Il Mondo” propone infatti più Grubicy che Seurat, più divisionismo che 
impressionismo. In ordine a Boccioni scultore, il giudizio non è più tenero: era partito da 
Rodin, ma non aveva saputo emanciparsi da “un specie di titanismo romantico, falsamente 
michelangiolesco e tutto sommato di provenienza accademica, che dà alle sue opere 
l’aspetto di calchi ottocenteschi”; gli spunti giunti da Medardo Rosso, infine, avevano 
finito per urtare con “l’aridità dei programmi”. Migliori, insomma, gli esercizi di “sapore 
cézanniano” dell’ultimo Boccioni, che fuori del Futurismo aveva ritrovato la “poesia”.      
 
30. G. GRANATA, Il custode delle città, IX, 9, 26 febbraio 1957, pp. 9-10. Granata 
imposta una discussione generale sul problema dell’urbanistica in Italia e sul rapporto tra 
antico e moderno. Tesse gli elogi di Antonio Cederna, di cui condivide tutte le battaglie 
contro i “Vandali in casa” condotte su “Il Mondo”, e menziona il ruolo decisivo giocato 
anche nelle questioni di urbanistica e architettura dall’Estetica crociana e dalla cultura 
umanistica.    
 
31. A. CEDERNA, La Chiesa raschiata (“I vandali in casa”), ibid., p. 13. Cederna 
segnala che “una nuova premeditata sciocchezza sta per essere perpetrata ai danni di 
un’altra illustre chiesa romana, San Pietro in Vincoli”. Due erano “le operazioni in corso, 
entrambe insensate”: la “eliminazione del… pavimento in cotto che risale (come dice 
un’iscrizione sulla parete interna della facciata) al 1765, e della sua sostituzione in 
marmo”; la “rimozione del soffitto in legno, costruito… nel 1705”. “Movente dell’impresa 
sarebbe la solita mania di ripristinare le forme originali, le originarie strutture”: nulla più 
che “l’ennesima manifestazione di quel deleterio purismo archeologico” il quale “rifiuta di 
capire il valore delle stratificazioni storiche nella loro unitaria complessità”. Simile spirito 
aveva già messo in pericolo, per esempio, “l’iconostasi… dei Delle Masegne” a Venezia, e 
aveva irreparabilmente colpito la chiesa milanese di S. Giovanni in Conca (per i due 
monumenti, 1955, nn. 101, 105; 1954, n. 40). La manomissione di S. Pietro in Vincoli, 
conclude Cederna, “avviene per iniziativa dei canonici lateranensi e della Soprintendenza 
ai Monumenti del Lazio”.   
 
32. A. MEZIO, Severino va a scuola (“Gallerie”), ibid. Recensione dell’esposizione di 
Severino Guidi alla Galleria romana delle Carrozze. Ex bambino prodigio della scuola 
elementare di Bernaccino dove era allievo “del professor Moroni”, Severino era ormai “un 
giovanotto, e come tutti i ragazzi precoci che hanno il torto di crescere, non è più un 
fenomeno, cioè non fa più dell’arte infantile” (sull’arte dei bambini alle scuole elementari 
aveva scritto in precedenza anche Leonardo Sinisgalli, 1955, n. 83). Tra gli allievi di 
Moroni, che “facevano pensare sempre a qualche pittore moderno intravisto attraverso le 
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solite riproduzioni a colori”, Severino era l’unico che “non faceva pensare a nessuno”, 
l’unico “in possesso di un modo personale di esprimersi, con un piccolo repertorio di 
spunti fantastici”. Sicché nei disegni e negli acquerelli esposti “si ritrovano intatte e fresche 
tutte le sue qualità di illustratore preciso, e l’eleganza un po’ gracile ma poetica delle sue 
metamorfosi floreali” faceva pensare “alle invenzioni umoristiche del Grandville”. 
Costante, in Mezio, era stata l’attenzione nei confronti dell’arte dei bambini, si veda, per 
esempio, 1955, n. 27; 1956, n. 6 (sull’arte dei ragazzi e degli ingenui, in polemica contro 
ogni accademismo e formalismo, si veda anche 1950, nn. 43, 63, 66; 1951, n. 30).     
 
33. A. CEDERNA, Il mausoleo sopraelevato (“I vandali in casa”), IX, 10, 5 marzo 
1957, p. 13. Cederna prosegue la denuncia degli abusi edilizi in corso sulla Via Appia 
Antica (per l’ultimo articolo della ingente sequenza di scritti sull’Appia, 1956, n. 82) 
segnalando quanto stava avvenendo a Casal Rotondo, dove era situato “il sepolcro più 
grande della Via”, “un monumento famoso e superbo… della fine della Repubblica, o dei 
primi tempi dell’Impero”. Il sepolcro era “stato bellamente sopraelevato di due piani”, e 
“in cima ad esso sta… per essere ultimata la costruzione di una casaccia a due piani”, che 
avrebbe preso il posto della “assai bella casa colonica” che vi sorgeva. “Funzionari, 
architetto e proprietari di Casal Rotondo” avevano “messo immediatamente a profitto il 
principio secondo il quale, per difendere il patrimonio monumentale delle nostre città, 
basterebbe che le nuove costruzioni rispettino il volume e l’altezza delle costruzioni 
antiche di cui prendono il posto” (la chiosa di Cederna è polemica: nelle settimane 
precedenti il problema del rispetto delle cubature era stato oggetto di un contenzioso con 
Roberto Pane: 1957, nn., 9, 15, 18).     
 
34. A. MEZIO, Il paradosso della critica d'arte (“Gallerie”), ibid. A seguito di un 
discorso di carattere generale, di dichiarata ispirazione crociana, sulla “fioritura di studi 
storiografici” tra Julius von Schlösser e Lionello Venturi e di un omaggio alla Storia della 
critica d’arte di quest’ultimo, Mezio recensisce Costruzione della critica d’arte di Luigi 
Russi (Roma, Edizioni dell’Ateneo, 1955). Il volume indaga il “rapporto tra filosofi, artisti 
e critici militanti” “dall’antichità fino ai dottrinari dell’astrattismo”. La prospettiva di 
Grassi “mancava nel sommario di Venturi”. 
 
35. N. FRANK, Italiani di passaggio (“Aria di Parigi”), IX, 11, 12 marzo 1957, p. 7. 
Tra gli italiani a Parigi incontrati da Frank a partire dal primo dopoguerra, sono menzionati 
i nomi di Alberto Savinio e De Chirico, dei quali sono ricordati alcuni aneddoti curiosi. E 
ancora Bontempelli, Ojetti, “Comisso con l’inseparabile De Pisis”.   
 
36. R. PANE, La città difesa (“Lettere scarlatte”), ibid., p. 12. Continua la polemica 
inaugurata dallo scritto di Cederna del 15 gennaio (per l’intera sequenza degli scritti 
relativi alla quérelle Cederna-Pane, si veda 1957, nn. 9, 15, 18, 43). Pane ragiona ancora 
sul rapporto tra antico e moderno nelle città d’arte italiane e sulla “continuità tra passato e 
presente”, concludendo che le ragioni del dissenso con Cederna poggiavano proprio sulla 
“affermazione o la negazione” di una “rottura”: Pane credeva ad una crociana “generale 
esperienza storica in cui non è concepibile una netta separazione tra passato e presente”.   
 
37. P. SCARPELLINI, Le vedute di Pitloo (“800 Napoletano”), ibid., p. 13. Scarpellini 
vaglia la bibliografia sull’Ottocento napoletano (a partire dagli studi di Sergio Ortolani, che 
aveva cercato una terza via “tra il nazionalismo di un Somarè e i pregiudizi di coloro che in 
quel secolo non videro che i francesi”) e ne pesa i limiti: su tutti, l’assenza di filologia e il 
moltiplicarsi dei falsi (discorsi più ampi sull’Ottocento visivo italiano nelle settimane 
precedenti erano stati anche al centro dei discorsi di Mezio, si veda 1957, n. 25). In tale 
panorama, Scarpellini saluta con entusiasmo l’iniziativa dell’editore Mele, che aveva 
progettato una “collezione di monografie sulla pittura napoletana, ed in specie su quella 
dell’Ottocento”. Primo volume della collana, il Pitloo di Raffaello Causa (Napoli 1956). 
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Scarpellini indugia sul volume, soffermandosi sulla ricostruzione della fortuna critica 
dell’artista e sulle sue fonti visive.        
 
38. N. POZZA, Un istituto che non funziona (“L'archivio storico delle Biennali”), ibid. 
Neri Pozza denuncia la situazione dell’Archivio storico della Biennale veneziana, chiuso a 
partire dal gennaio del 1954 “con un ordine del suo attuale conservatore Umbro 
Apollonio”. Pozza si rivolge agli “amici” Apollonio e Pallucchini: afferma che “l’Istituto 
ha bisogno di uscire dalla stretta sciagurata in cui sta da qualche anno”, e di rinvenire 
nuovo “spazio e mezzi”. Indugia, infine, sulla ricchezza dell’archivio, i cui materiali erano 
fondamentali per la “ricerca e reperimento del materiale scientifico” di ogni studioso d’arte 
contemporanea.   
 
39. A. MEZIO, Il fotografo di Antonis (“Gallerie”), ibid. Una ampia discussione sulla 
invenzione della macchina fotografica e sul suo impatto sul mondo delle arti visive precede 
la recensione dell’esposizione di “divertimenti fotoplastici” (tale la definizione di Leonardo 
Sinisgalli, che aveva presentato la mostra) di Pasquale De Antonis alla Galleria 
all’Obelisco. A muovere il ragionamento di Mezio è il ricordo di un “articoletto” del 1859, 
in cui il “marchese Pietro Selvatico” prendeva posizione riguardo agli effetti della 
“invenzione meccanica” e accettava “la concorrenza del fotografo come una fortuna per gli 
artisti, in quanto li scarica di tutta quella produzione pedissequamente e bassamente 
vedutistica… ”. L’idea del Selvatico di “attingere tranquillamente in questa riserva di 
materiale bruto” era stata raccolta per esempio da Degas (“istantanee prese sui campi di 
corse”), Carlo Levi (“tipi e figure del popolino meridionale”) e Oppi (“diapositive di nudi 
fotogenici proiettati sulla tela e ridipinti”), e aveva goduto di “una fortuna che supera tutte 
le aspettative” con Picabia, Ernst, Schwitters e Ben Shahn. Per quanto concerne la mostra 
dell’Obelisco, le “fotografie astratte” di Pasquale De Antonis “possono evocare delle 
galassie, delle cristallizzazioni… tuttavia il loro scopo non è quello di forzare 
l’immaginazione con analogie o somiglianze”: restano “delle combinazioni gratuite, 
disinteressate, chiuse in se stesse”, che tuttavia si fanno “ricettacolo di tutte le forme 
esistenti in natura e che non hanno ancora un nome”. Come i collages dadaisti, l’art brut di 
Dubuffet e “gli stracci di Burri”, le fotografie di De Antonis si propongono di costruire “la 
polemica contro i materiali nobili dell’arte, ricominciando l’esperienza estetica con 
un’operazione a controsenso”. Unico difetto dell’opera di De Antonis, “un certo 
estetismo”.         
 
40. G. RAIMONDI, Storia di Guillaume Apollinaire (“La valigia delle Indie”), IX, 12, 
19 marzo 1957, p. 9. Dei contatti tra Raimondi e Apollinaire tra 1915 e 1918, anno della 
morte di quest’ultimo (sull’intellettuale francese qualche settimana prima aveva indugiato 
anche Mezio, 1957, n. 20): per la “rivistina di poesia Avanscoperta”, Raimondi era riuscito 
a strappare la collaborazione di Apollinaire e Cendrars. In quelle settimane, a Bologna, 
erano con Raimondi anche Roberto Longhi e il pittore Mario Pozzati; in contatto 
epistolare, De Chirico e Savinio. A fianco ad alcune note – tra vita ed arte - sugli ultimi 
mesi di Apollinaire, sono menzionate alcune iniziative raimondiane come la rivista “La 
Brigata”, che aveva raccolto anche “cose… di Carrà”.   
 
41. A. CEDERNA, Restauri sbagliati (“Antico e moderno”), ibid., p. 13. Cederna mette 
la lente sul restauro “del grandioso portale che il Vignola aveva creato per Paolo III, ai 
piedi del Palatino… verso il Foro Romano”, portale “che fungeva da ingresso agli Orti 
Farnesiani”: questo portale era “in fase di ricostruzione in via S. Gregorio”, ed era dunque 
“uno degli infiniti monumenti romani strappati alla loro sede, smontati e trasportati altrove, 
dei quali nessuno ha ancora fatto l’elenco né raccontato la storia”. Cederna ricostruisce la 
storia del Portale del Vignola, per cui “l’ora della smobilitazione suona nel 1883, allorchè 
gli scavi della zona adiacente alla Casa delle Vestali ne sembrarono rendere necessaria 
l’eliminazione”. Analizza alcuni passaggi essenziali per comprendere le vicende dei 
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monumenti oggetto di indagine; mette a fuoco, in particolare, alcuni interventi urbanistici 
d’età fascista, tra cui la “disastrosa impresa” di via dell’Impero, di cui “l’attuale via di S. 
Gregorio… è una conseguenza”. Sono infine segnalati altri casi di “ricostruzione o 
riadattamento”, tra cui quelli dell’Arco di Costantino e del “sepolcro detto di Annia 
Regilla”.    
 
42. A. MEZIO, Opere recenti di Guttuso (“Gallerie”), ibid. Prima di recensire le opere di 
Guttuso esposte alla Galleria Selecta, Mezio ritorna con la mente al Boogie Woogie che, 
“insieme ad una interessante serie di disegni preparatori”, era stato esposto qualche tempo 
prima alla Galleria romana del Vantaggio; in una discussione generale, analizza l’opera del 
siciliano fuori dello schema della polemica con il realismo di matrice socialista. Apprezza 
il fatto che nella “macabra sarabanda di manichini” del Boogie Woogie, Guttuso non avesse 
ceduto alla “disposizione a fare opera di moralista”, e si fosse concentrato sulla “tensione, 
all’energia, alla forza o all’apparenza della forza”; allo stesso tempo e in chiave opposta, 
“la scacchiera astratta” sulla parete di fondo non doveva essere letta come una allusione 
sarcastica all’opera di Mondrian e una “frecciata contro l’astrattismo”, ma come “un 
malinconico ex voto” che ricorda “le decorazioni geometriche dei carretti siciliani cari 
all’artista” (sull’arte dei carretti e su Guttuso, rispettivamente 1950, n. 50; 1951, n. 75, 
1952, n. 11). Insomma, per Guttuso “il soggetto di un quadro non è mai un tema piano di 
rappresentazione, è una spinta, una carica di energia, la necessità polemica di un 
temperamento volitivo e vivacemente battagliero”; “ecco perché i disegni… risultano tante 
volte più eccitanti e veri dei quadri, troppo legati all’impegno di proporre esempi for ever e 
piani quinquennali di engagement”. Le opere esposte alla Selecta rivelavano proprio un 
“Guttuso in piena ripresa, deciso ad accantonare i programmi” e a giocarsela sul piano del 
“temperamento e sugli eroici furori”: “l’idillio siciliano” faceva il paio con un “Pescatore” 
courbetiano, in opere che davano la misura di un artista costretto “a destreggiarsi tra 
l’equivoco novecentista e i pericoli di verismo di tipo zoliano e ottocentesco, in polemica 
contro le esperienze di avanguardia, ma incapace di superarne le sofisticazioni”: l’opera di 
Guttuso, “frammentaria, passionale, discontinua”, restava legata “a tutte le contraddizioni 
della pittura d’oggi”.    
 
43. A. CEDERNA, Il salto della storia (“La città difesa”), IX, 13, 26 marzo 1957, p. 
13. Con il presente scritto, Cederna chiude la polemica con Roberto Pane inaugurata il 15 
gennaio (1957, n. 9). In un primo tempo, Cederna allude alla attualità del problema della 
“conservazione degli ambienti antichi delle nostre città”, problema al quale nello stesso 
anno si sarebbero interessate la Triennale di Milano e “il convegno dell’Istituto di 
Urbanistica a Lucca”. In seguito, torna sulle tesi espresse da Roberto Pane in merito al 
rapporto tra antico e moderno (1957, nn. 15, 36) e, affermando di credere “che una rottura 
esista”, conferma il punto di discrimine tra le proprie posizioni e quelle sostenute 
dall’architetto di origine pugliese. Chiude sostenendo che mentre Pane “sembra porre 
ancora il problema del rapporto tra antico e moderno sul piano dell’inserimento di opere 
moderne nell’ambiente dei centri antichi… noi crediamo che il problema vada posto sul 
piano urbanistico generale”.     
 
44. A. MEZIO, Scoraggiare le arti (“Gallerie”), ibid. Sul sistema delle arti, sui Musei e 
sulla politica culturale a Roma (di argomento analogo sono 1957, nn. 51, 129, 134). Vari 
sono i punti toccati da Mezio. Il critico d’arte de “Il Mondo” segnala l’esistenza di “più di 
quaranta gallerie private, senza contare la Galleria privata di Valle Giulia… e quella gestita 
dal Comune nei locali a pianterreno del Palazzo di via Nazionale”, gallerie che avevano 
portato ad uno “spiegamento di iniziative” eccessivo per una città “dove non esiste un 
mercato artistico”, e “dove la cronaca delle manifestazioni culturali viene confinata dai 
giornali tra le notizie senza importanza”. Individua, in questo senso, la grave responsabilità 
dello Stato (che, in una politica di marcato “protezionismo”, garantiva la sopravvivenza ai 
“movimenti artistici in formazione”) e, in particolare, delle Soprintendenze. Deplorevole 
era, per esempio, la mancanza di un “programma di manifestazioni artistiche” e di una 
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lucida “politica culturale”. Mezio auspicava, insomma, uno “Stato che avesse la forza di 
scoraggiare le arti (come diceva Degas)”; che fosse respinta “la concezione demagogica 
dello Stato mecenate, progressivo, protettore dei movimenti d’avanguardia”; che gli artisti 
tornassero ad essere “dei petrolieri e a saltare i pasti”, e a stare lontani dal “denaro 
pubblico”.    
 
45. P. ROSSI-A. CEDERNA-R. PALLUCCHINI-P. BUCARELLI-A. MEZIO, 
“Lettere scarlatte”, IX, 14, 2 aprile 1957, p. 12. Il Ministro della Pubblica Istruzione 
replica a Cederna in merito alla questione del Mausoleo sopraelevato (1957, n. 33) ed ai 
lavori conclusi al sepolcro di Casal Rotondo. Cederna rinforza le tesi già espresse. 
Pallucchini replica a Neri Pozza, che il 12 marzo (n. 38) aveva denunciato la chiusura 
dell’Archivio Storico dell’Arte Contemporanea della Biennale, e afferma di non avere 
“tralasciato… alcuna occasione per cercare di risolvere la situazione”. Palma Bucarelli 
chiede spiegazioni circa l’ambiguità di Mezio, che in un primo tempo aveva lodato il 
catalogo della Mostra romana dei macchiaioli, in un secondo tempo l’aveva pesantemente 
criticato (1956, n. 75; 1957, n. 25). Mezio replica e specifica di avere trovato “seria ed 
equilibrata” la prefazione della Bucarelli, “frettolosa e povera di informazioni” la parte 
relativa alla schedatura delle opere.  
 
46. G. RAIMONDI, Monsù Bernardo (“La valigia delle Indie”), ibid., p. 13. 
Medaglione dedicato alla figura di Monsù Bernardo, pittore “di genere”. Il “ritrovamento e 
riconoscimento di codesto curioso pittore”, ricorda il collaboratore de “Il Mondo”, andava 
ascritto a Roberto Longhi. Le scene rappresentate da Monsù Bernardo, conclude Raimondi, 
erano state riproposte come “tema di narrazione, improvvisa, appassionata e popolare” da 
artisti come “il friulano Carneo, o il bolognese Gambarini, o Ceruti bresciano”.    
 
47. E. BATTISTI, L'Alberti costruttore (“Il tempio malatestiano”), ibid. La “mancanza 
d’una ricerca filologica… organica” e il pregiudizio “di un Alberti strettamente teorico”, 
avevano messo “uno strato di nebbia” sulla figura dell’architetto. Attraverso la recensione 
a Il Tempio Malatestiano (Torino, Edizioni Radio Italiana, 1956) ed una attenzione 
specifica nei confronti del “testo illustrativo di Cesare Brandi” inserito all’interno del 
volume, Battisti cerca di fare luce sulla figura dell’architetto e umanista.   
 
48. A. MEZIO, L'O di Mondrian (“Gallerie”), ibid. Mezio riserva uno scritto a Mondrian 
sulla scorta dell’interesse che, in quei mesi, si era sollevato attorno all’artista, interesse 
testimoniato dal volume L’astrattismo di Piet Mondrian di Ottavio Morisani (Venezia, 
Neri Pozza, 1956; in 1963, n. 96, sarebbe stata recensita la monografia di Ragghianti 
sull’artista) e dalla esposizione di opere inaugurata alla Galleria d’arte moderna di Roma 
tra novembre 1956 e gennaio 1957. Attraverso un’operazione di cui era riconoscibile “il 
carattere volontario”, Mondrian si era liberato “di una educazione provinciale e 
ottocentesca”. L’arte non figurativa, nata “modestamente da un ricerca pedagogica ai 
margini del cubismo” e sviluppatasi “come una speculazione intellettuale sempre più 
lucida e rigorosa”, aveva intrapreso due strade: “la tendenza misticizzante, che concepisce 
la pittura come una specie di immersione bergsoniana nella durata, e che Kandinsky 
assimila all’esperienza religiosa, e quella formale, elaborata da Mondrian nel suo 
romitaggio olandese nello spirito di un esercizio cartesiano”. Mezio ricostruisce 
l’evoluzione della pittura di Mondrian a partire dalla metà del secondo decennio del 
Novecento e dall’abbandono degli “ultimi residui figurativi”, e ne segue gli sviluppi fino a 
che la sua speculazione “sconfina dal quadro dell’arte e tenta un nuovo campo di 
esperienza che sfiora l’ebbrezza dei grandi numeri e la disciplina del laboratorio 
scientifico”. Tuttavia, “la pittura si dissolve”, “la poesia diventa un gioco inutile e 
anacronistico”: siamo, insomma, fuori dell’arte, sul versante pittorico della “architettura 
razionale”, “dove l’uomo e la sua esistenza sono un accidente non necessario”, e il pittore 
indossa “camice bianco” e “guanti di guttaperca”. Le perplessità di Mezio nei confronti del 
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fronte concreto o geometrico dei “pittori dell’astrazione, col loro ascetismo formale e le 
loro nostalgie platonizzanti”, era stata espressa anche in altre circostanze (per esempio in 
1952, n. 77); nel presente scritto, simili poetiche sono associate al purismo razionalista ed 
al “ritorno archeologico al Museo predicato dai novecentisti”, dichiarazioni che lasciano 
intravedere l’opzione leoventuriana e romantica scelta dagli autori de “Il Mondo”. Le 
accuse allo scientismo degli astrattisti rivelano tangenze con le analoghe immagini da 
“laboratorio” usate nelle condanne all’arte surrealista o spazialista (1954, nn. 96, 102) e, in 
genere, nei confronti delle invasioni della scienza nel campo delle arti visive.      
 
49. A. BONSANTI, Il portolano, IX, 15, 9 aprile 1957, pp. 9-10. Nel paragrafo “Il 
Selvaggio alla Strozzina”, Bonsanti appunta alcune note a margine della “mostra di 
incisioni di Maccari” visibili a Firenze (su Maccari anche il di poco precedente 1956, n. 
62). Bonsanti mette la lente su alcune delle copertine del “Selvaggio” presentate a Firenze, 
rappresentative delle più conosciute battaglie degli uomini di Strapaese: dalle offensive 
contro Stracittà, alle beffe rivolte al sofisticato mito francese e parigino. Il tutto condito da 
ricordi personali ed aneddoti relativi alla persona ed all’artista Maccari, “il nostro 
Daumier”.       
 
50. F. GABRIELI, Un'antologia di sculture (“Iniziazione greca”), ibid., p. 13. 
Recensione della Scultura greca di Reinhard Lullies (Firenze, Sansoni, 1957). Gabrieli fa il 
punto sulla evoluzione degli studi in materia di arte greca e su un panorama “da una 
cinquantina d’anni” “allargato e arricchito” sulla scorta di scoperte e di un più scrupoloso 
ricorso alla filologia.  
 
51. A. MEZIO, Le raccolte d'arte moderna (“Gallerie”), ibid. Mezio si concentra su un 
tema discusso a Milano da alcuni funzionari di Belle Arti: “il problema delle Gallerie 
d’Arte Moderna in Italia” (di argomento analogo 1957, nn. 44, 129, 134). Tra i relatori 
anche Pallucchini, che individuava come condizione essenziale di rinnovamento “la 
necessità di aggiornare con sollecitudine le collezioni pubbliche d’arte contemporanea”. 
Mezio invita a procedere con calma, perché c’era il rischio di “trasformare il museo in una 
vetrina permanente per la presentazione dei prodotti artistici di attualità” “sul tipo della 
Fondazione Guggenheim di Chicago o del Museo d’Arte moderna di New York”. 
Soluzione incompatibile con il sistema italiano, i cui musei “sono notoriamente degli enti 
poveri di prestigio, senza rapporti con quelle pattuglie di collezionisti privati, che 
rappresentano la prima e necessaria cernita dei valori artistici”. “Ci si domanda”, conclude 
Mezio, “se il Museo d’arte moderna non ci guadagni ad essere leggermente ritardatario, ad 
aspettare che la produzione artistica si decanti, lasciando cadere tutto ciò che appartiene al 
gusto, alla moda, alla polemica di circostanza, alla cronaca e al costume”. Ciò sulla scorta 
di un’arte contemporanea che, “presa nella spirale delle formule d’avanguardia”, “rende 
sempre più rara l’apparizione dell’individualità rappresentativa”, della “personalità”, e 
sempre con maggiore fatica svicola dalla “standardizzazione del linguaggio” (Mezio 
ribadisce posizioni di rifiuto netto nei confronti della modernità emerse fin dai primi scritti 
comparsi su “Il Mondo”, per esempio 1950, nn. 38, 78; al presente scritto sarebbero seguiti 
la replica di Lionello Venturi sull’“Espresso” e lo scritto di Mezio che, su “Il Mondo”, 
avrebbe chiuso la quérelle – 1957, n. 74).       
 
52. G. MASSARI, La villetta di Manzù (“I contemporanei”), ibid., p. 15. Giulia Massari 
fa visita a Giacomo Manzù nella sua abitazione milanese. La collaboratrice de “Il Mondo” 
descrive l’interno della casa e appunta alcune note biografiche relative all’infanzia ed alla 
formazione dello scultore. Cita Lionello Venturi, che aveva definito Manzù “un poeta in 
scultura”. Sono riportati alcuni stralci della conversazione avvenuta tra l’autrice de “Il 
Mondo” e l’artista, conversazione nel cui contesto lo scultore dichiara la fascinazione 
giovanile per Maillol, ragiona sul rapporto tra modelli e fantasia nell’atto creativo, rivela la 
passione per i versi leopardiani. Sono ricostruiti alcuni episodi relativi agli ultimi anni 
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dell’attività di Manzù: dai lavori per le porte di San Pietro ad un “altorilievo per la 
cattedrale di Westminster”, da “un grande bassorilievo per la porta centrale della cattedrale 
di Salisburgo” ai preparativi per una esposizione newyorkese alla galleria Mayer.     
 
53. M. BESANA, I mesi di Parma (“Lettere scarlatte”), IX, 16, 16 aprile 1957, p. 12. 
Besana scrive a Pannunzio per denunciare la situazione delle “sculture raffiguranti le 
Stagioni ed i Mesi” del Battistero di Parma: “per ragioni di sicurezza, durante la guerra”, 
dalla “prima loggia interna” erano state trasportate “a pianterreno”, e lì erano state lasciate, 
per un effetto che faceva pensare alle statue del Foro Italico.    
 
54. A. CEDERNA, Il monte Hilton (“I vandali in casa”), ibid., p. 13. Cederna torna ad 
occuparsi di Monte Mario e della costruzione dell’albergo Hilton (questione più volte 
affrontata, si veda 1955, n. 77; 1956, nn. 45, 56). In quelle settimane aveva avuto “inizio… 
la seconda, e forse ultima, fase dell’operazione”, cui il Consiglio Comunale non aveva 
potuto sottrarsi giacchè interessava “uno dei più cospicui potentati economici di America”. 
Regista dell’intera operazione, “il Leviatano onnipossente, cioè la Società Generale 
Immobiliare” (le cui responsabilità Cederna aveva più volte denunciato, si veda per 
esempio 1956, n. 63) che, appunto, “con il vile ossequio dell’autorità comunale, ha 
trasformato Monte Mario a proprio vantaggio, in pochi anni, in uno dei più turpi quartieri 
di Roma”. L’attacco di Cederna è esteso anche ai mezzi di informazione: “l’albergo Hilton 
piace al Tempo, al Borghese, al Giornale d’Italia e all’Osservatore Romano”.   
 
55. A. MEZIO, Qualche cosa di Soffici (“Gallerie”), ibid. Era aperta una mostra di Soffici 
alla Galleria romana del Vantaggio: “paesaggi, nature morte, un po’ cariche di tono, e una 
diecina di incisioni”. In chiara opposizione al cerebralismo avanguardista (condannato 
anche negli scritti comparsi su “Il Mondo” nelle settimane appena precedenti, 1957, nn. 48, 
51), Mezio prende subito le difese dell’arte di Soffici: “non è un pittore per gli ambienti 
intellettuali. La sua opera non porta contributi alla problematica dell’epoca”, né poteva 
piacere ai “fanatici della pittura-astrazione e della pittura-problema”. Attorno al nome di 
Soffici, chiosa Mezio, “il silenzio è quasi completo”: ci si era scordati, insomma, del 
“volgarizzatore brillante della pittura impressionista e, con Braque e Picasso, l’autore dei 
più bei collages dell’epoca cubista”; ci si era scordati della “sua importanza per la 
formazione di un artista come Rosai”. Lo scritto si conclude con una panoramica sull’arte 
toscana del Novecento tra i due poli di Livorno e Firenze. Soffici e Rosai, soprattutto, che 
“restano di fronte al cubismo più toscani che mai, ma non scambiano Apollinaire col poeta 
Fagioli, Cézanne con Fattori”. La chiusa vede Mezio citare Renato Serra, che di Soffici 
aveva scritto: “non è né un’opera, né un genere: è un dono”. La riqualificazione dell’arte di 
Soffici, patente negli scritti di Mezio fin dagli esordi da critico d’arte de “Il Mondo” (si 
veda, per esempio, il giudizio espresso nei confronti delle opere alla venticinquesima 
Biennale, 1950, n. 40), per quel che concerne il presente scritto si colloca nel ritorno di 
attenzione mosso attorno a Strapaese e ai toscani nei mesi successivi alla pubblicazione de 
“Il Selvaggio” di Mino Maccari di Carlo Ludovico Ragghianti (Venezia, Neri Pozza, 
1955), volume recensito sulle colonne del settimanale da Giuseppe Raimondi (1956, n. 62). 
 
56. L'INVITATO, Povero russo (“I giorni”), ibid., p. 16. Attorno al poeta russo Nekrasov, 
il cui ultimo libro, Nella città natale, aveva aperto in modo “coraggioso e libero” uno 
spaccato della vita nell’Unione Sovietica, si erano radunati figure dell’intellettualità 
italiana. “Padrona di casa”, Linuccia Saba, “ottima cuoca oltre che una pittrice 
intelligente”; e ancora, Carlo Levi e un “critico d’arte dai capelli rossi” di cui L’Invitato 
non rivela l’identità. Il testo ironizza sull’intellighenzia comunista in Italia, calamitata dal 
mito sovietico nonostante la rivoluzione d’Ungheria e le verità emerse riguardo al regime 





57. G. RAIMONDI, Odilon Redon (“La valigia delle Indie”), IX, 17, 23 aprile 1957, p. 
13. La mostra di Redon all’Orangerie des Tuileries, aperta tra ottobre 1956 e gennaio 
1957, evento di fatto solo menzionato, è un pretesto per tracciare un profilo dell’artista. 
Raimondi offre particolari inerenti alla vita ed alla formazione di Redon, ne mette in luce le 
principali fonti visive, ne ricorda il cruciale “culto di Poe e di Delacroix”, la vicinanza di 
un botanico che ne aveva orientato gli interessi. Sottolinea il ruolo “appartato” di Redon 
“rispetto alla vicenda storica dell’Impressionismo francese”, di cui fu “compagno di 
strada”. Redon, “artista amato dai poeti, dai letterati”, che “per i pittori, fu acquisito più 
tardi”.        
 
58. A. MEZIO, Un caffè letterario (“Gallerie”), ibid. Il Caffè Aragno era stato trasformato 
“in un locale ultramoderno, da una ditta milanese produttrice di panettoni” (sulla 
scomparsa del Caffè, era intervenuto anche Gino Visentini, 1957, n. 8). Mezio ricostruisce 
la storia del gruppo del Caffè Aragno, a pochi mesi di distanza dall’esposizione dei pittori 
della Terza saletta alla Galleria dell’Aureliana (1956, n. 67). Una panoramica sul gruppo 
era offerta dal “quadrone” di Amerigo Bartoli, Amici al Caffè: erano riconoscibili 
Cardarelli e Barilli, Baldini e Soffici “col randello di Lemmonio Boreo tra le gambe”, 
Cecchi e Roberto Longhi; infine i pittori, Bartoli e Francalancia. “Dal Caffè Aragno”, 
aggiunge Mezio, “non è uscito né un gruppo letterario né un movimento artistico”; vi era 
però radunata una “Lega degli Apoti”, “per dirla con Prezzolini”, “cioè di gente che non la 
beve”. Gente che, quando la dittatura aveva imposto “affreschi narrativi, quadri a lungo 
metraggio, statue muscolose”, aveva scoperto “che la pigrizia può essere un’arma di 
difesa”, rispondendo “con una pittura rifinita come un lavoro di artigianato, che si rifugia 
volentieri nei soggetti minori ed insiste nei piccoli formati”, “quelli che mandano in bestia 
Ojetti e l’onorevole Oppo, patrocinatori dell’opera di ampio respiro”. Nell’arte dei pittori 
della Terza saletta, c’è un “garbo” ed una “vivacità” che li rendono “molto più simpatici di 
tanti leoni milanesi del novecentismo”: “la flemma domenicale di Donghi”, “i 
vagabondaggi del solitario Francalancia per la campagna romana”, “la mitologia 
popolaresca di Ceracchini”, “le favolette magiche di De Chirico e le bambole parlanti di 
Trombadori” compongono “un repertorio di pensieri” “non privi di cordialità”. 
 
59. VENERDI', Le navi bruciate (“Panopticum”), ibid. Ricordo delle peripezie attraverso 
le quali era passato “il Museo delle Navi Romane, scoperte tra il 1929 e il 1932, e bruciate 
dai tedeschi nel 1944”. 
 
60. A. BONSANTI, Il portolano, IX, 18, 30 aprile 1957, p. 7. All’interno del paragrafo 
Giò Ponti e il cavallo, Bonsanti riferisce di avere incontrato l’architetto in occasione di un 
“ciclo di conversazioni che il Viesseux ha dedicato alla stampa italiana”. Bonsanti riferisce 
le impressioni scaturite dall’incontro con il “papà… di quello stile che si chiamò 
razionale”. I discorsi di Ponti muovevano da “mirabolanti avventure di viaggio” a questioni 
più connesse con la “sua arte di costruttore”, per esempio quelle relative ai “piloni su cui 
poserà il grattacielo della Pirelli”. Ultimo punto toccato da Ponti, che a istanze di 
modernità sommava un letterario rimpianto di civiltà antiche, la nostalgia per la scomparsa 
del cavallo, che “per quattromila anni” era stato “tutto”: “la velocità, il trasporto, la guerra, 
l’onore, la cerimonia”.      
 
61. P. SCARPELLINI, Lo stile di Venturi, ibid., p. 8. Scarpellini recensisce Epoche e 
maestri dell’arte italiana, antologia di scritti di Adolfo Venturi raccolti da Giulio Carlo 
Argan (Torino, Einaudi, 1956): si tratta di “brani tratti dalla Storia dell’arte, da riviste, 
monografie: studi che riguardano una amplissima zona dell’arte italiana, dai mosaici 
cristiani del VII secolo fino all’ultima attività di Tiziano, dall’Antelami all’Ammannati”. 
Adolfo Venturi, commenta Scarpellini, “ereditò dal Cavalcaselle l’amore diretto dell’opera 
d’arte, per la cosa vista, dal Morelli l’analisi accurata del particolare propria al 
conoscitore”: “in più… ebbe una preparazione storica e letteraria vastissima”. 
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“L’educazione positivistica non gli impedì di riconoscere e di valutare soprattutto 
l’individualità come fattore essenziale nella Storia dell’Arte”: si sarebbe potuto dire 
crociano, se non fosse rimasto sempre “fuori del pensiero e della terminologia filosofica”.  
 
62. T. FRANCO, La villa in rovina (“Lettere scarlatte”), ibid., p. 10. Franco scrive a 
Pannunzio e segnala la situazione critica in cui versava Villa Cornaro a Piombino Dese: “il 
signor Parrocco”, che aveva acquistato la villa da “un signore di Venezia”, vi aveva fatto 
costruire “un vero asilo” e progettava di aprivi un cinematografo. Le  tesi di Franco 
sarebbero state confermate qualche settimana più tardi da Nicola Ivanoff (1957, n. 84).  
 
63. A. CEDERNA, L'ombra dello sventratore (“La città eternit”), ibid., p. 13. Sugli 
sventramenti in atto a Roma e sulla distruzione di Tor di Nona nell’“illustre e martoriato 
Quartiere del Rinascimento”. Cederna ricostruisce la storia del Quartiere, che era “sempre 
stato il campo sperimentale delle più stolide velleità urbanistiche dei romani”, fin dal 
“piano regolatore del 1909”. Per i più recenti interventi a Tor di Nona, le cose erano 
addirittura peggiorate: si erano “messi da parte gli scrupoli” e si era “semplicemente ricorsi 
allo sfratto e alla forza pubblica”. Era stato per esempio ordinato lo sfratto del “palazzo 
seicentesco” di piazza Lancellotti e dell’“isolato cui esso appartiene”; si era deciso di 
demolire “tutta la zona verde verso il Tevere”; altri “squarci” erano stati operati tra “via 
delle Zoccolette e via S. Paolo alla Regola”. Tuttavia, “il fatto più grave è capitato in via 
dei Coronari”: “gli edifici contrassegnati dai numeri civici 158-165… sono stati demoliti, e 
al loro posto è stato costruito un nuovo edificio”.   
 
64. A. MEZIO, Gli archivi del futurismo (“Gallerie”), ibid. Mezio annuncia l’uscita degli 
Archivi del futurismo, “due grossi volumi a cura dell’Istituto di Storia dell’arte 
dell’Università di Roma” (i materiali erano stati raccolti da Maria Drudi Gambillo e Teresa 
Fiori; Roma, De Luca, 1958), primo numero di “una collana di pubblicazioni documentarie 
destinate ad illustrare la storia dei movimenti di avanguardia nei primi cinquant’anni del 
secolo” (a testimonianza di un rinnovato interesse di Mezio nei confronti del Futurismo si 
veda 1957, nn. 20, 29). A dare la misura delle posizioni difese nel contesto del presente 
scritto (ostilità ai marinettiani, accusati di antistoricismo, di programmismo avanguardista e 
guardati con sospetto sulla scorta dell’equazione futurismo-nazionalismo), Mezio recupera 
sarcasticamente una frase di Roberto Longhi, che riguardo al movimento aveva detto che, 
“insieme ai più memorabili cretini”, vi avevano preso parte “parecchi ingegni di prima 
classe”; ed una di Soffici, per il quale il Futurismo “fu una cosa importante fatta da gente 
senza importanza”. Mezio critica l’iniziativa degli Archivi, sostiene che “sarebbe stato più 
logico che questo enorme notiziario fosse stata la conclusione di un lavoro preliminare di 
chiarificazione critica” sul “significato del futurismo” e sul suo “posto nel panorama degli 
altri gruppi europei di punta”; teme inoltre che, in un “dossier di tipo americano, 
figureranno sotto l’etichetta futurista” “uomini come Soffici… o come Palazzeschi”, “che 
in realtà appartengono ad altre parrocchie”, o critici ed intellettuali come Longhi o 
Prezzolini che “definiva… il futurismo una rimasticatura di Whitman, di Verhaeren, di 
Kipling e di d’Annunzio, e Marinetti un personaggio verboso e di scarsa cultura”. Il 
giudizio è ancora più severo nell’ultima parte dello scritto, e rivela piena tangenza con le 
righe riservate alla retrospettiva futurista alla Biennale del 1950 (n. 40): “la vera trovata del 
futurismo fu l’organizzazione pratica di stile milanese che farà la fortuna politica del 
movimento”; “essi sognano la guerra di conquista, e non capiscono che i soli a fare opera 
di modernità e di patriottismo sono in quegli anni i poveri socialisti, che comprano le prime 
biciclette agli operai della Lombardia”. Tre settimane più tardi trova spazio sulle colonne 
de “Il Mondo” la risposta di Maria Drudi Gambillo e Teresa Fiori (1957, n. 72).   
 
65. G. RAIMONDI, La valigia delle Indie, IX, 19, 7 maggio 1957, p. 9. Tra gli amici ai 
Caffè bolognesi, sono avvistati con Raimondi anche Campana, Binazzi ed il pittore Mario 
Pozzati. Le conversazioni vertono su questioni d’arte: Cézanne, Soffici, il Doganiere 
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Rousseau, che per Binazzi “è come il nostro Giotto”, Picasso.     
 
66. E. BATTISTI, Simone Martini e la “cortesia”, ibid., p. 13. Battisti recensisce il 
Simone Martini di Giovanni Paccagnini (Milano, Martello, 1957). L’autore del volume era 
partito dalla constatazione che tra la Maestà del Palazzo Pubblico di Siena di Martini e la 
Maestà di Duccio collocata nel Duomo “quattro anni” prima, “si compie una rivoluzione 
stilistica e spirituale altrettanto decisiva di quella operata da Giotto, e parimenti gravida di 
conseguenze”. Paccagnini, analogamente alle conclusioni cui era arrivata Francastel, che 
aveva rifiutato la “identificazione del giottismo con il Rinascimento”, “ritiene… che 
Simone e Giotto siano due poli opposti ed egualmente essenziali dell’arte trecentesca, e 
cerca di capire il senese nella sua autonomia ed originalità”.  
 
67. R. PANE, Il cardinale torna all'assalto, ibid. Pane torna sulla intenzione del Patriarca 
di Venezia “di modificare l’iconostasi della Chiesa di San Marco” (questione impostata 
quasi due anni prima sulle colonne de “Il Mondo” dallo stesso Pane e da Cederna, 1955, 
nn. 101, 105). Il cardinale, in una lettera pasquale indirizzata al clero ed ai fedeli della 
diocesi e pubblicata sul “Gazzettino di Venezia” del 20 aprile, aveva proposto anche una 
“migliore e più degna sistemazione delle reliquie di San Marco”: insomma, “non solo le 
sculture dell’iconostasi ma la stessa pala d’oro rischia di finire come pezzo forte in quel 
museo diocesano di cui il patriarca raccomanda la formazione all’inizio della sua lettera 
pasquale”.  
 
68. A. MEZIO, L'immagine e il libro (“Gallerie”), ibid. Mezio mette la lente su libri d’arte 
da poco editi e segnala due mostre. “Due volumi della Casa Editrice Electa su Fabrizio 
Clerici” (su Clerici anche uno dei primi scritti di Mezio comparsi ne “Il Mondo”, 1949, n. 
18), il primo curato da Raffaele Carrieri, il secondo, Taccuino orientale, “stampato in 
facsimile, con un racconto di Libero De Libero” (Milano 1955): i due volumi “offrono una 
presentazione irreprensibile di questo artista freddo, paziente, libresco o come si diceva un 
tempo cerebrale, il quale ha letto tutti i libri”. I “capricci” di Clerici si giovavano dei mezzi 
del surrealismo, e la sua erudizione “corre su tutti i tasti del registro barocco e rococò, 
senza dimenticare gli apparati manieristici”. Inevitabile che “si trovi qua e là a ricalcare” le 
opere di artisti “a caccia degli stessi effetti”: Savinio, Carzou, Berman. Menzionato, infine, 
il primo fascicolo (“dedicato alla Spiaggia di Guttuso” e commentato da Antonio Del 
Guercio) della collana “I capolavori dell’arte contemporanea”, il cui scopo era quello di 
“portare a conoscenza del pubblico un’opera rappresentativa di oggi”. Segnalate le 
esposizioni di “litografie di Utrillo” alla Galleria romana delle Torcoliere” e “di 
impressioni spagnole” di Cantatore alla Galleria della Medusa”.      
 
69. A. CEDERNA, Favoriti e insolenti (“Leviatano immobiliare”), IX, 20, 14 maggio 
1957, p. 13. Il Tribunale di Roma aveva assolto “L’Espresso” “per insufficienza di prove” 
e sentenziato che “la Società Generale Immobiliare ha ottenuto agevolazioni e usufruito di 
favoritismi da parte del Comune di Roma”. Era stata detta la parola fine di un processo che 
gli autori de “Il Mondo” avevano seguito fin dalle prime battute e del quale anche Cederna 
aveva offerto ragguagli (si veda, a titolo esemplificativo, 1956, n. 63). Prova tangibile dei 
favori ottenuti dal “Leviatano onnipossente” da parte del Comune era la vicenda della 
costruzione dell’albergo Hilton a Monte Mario. Sul caso, Cederna si era soffermato più 
volte, anche nelle settimane appena precedenti il presente scritto (si veda 1955, n. 77; 1956, 
nn. 45, 56; 1957, n. 54).    
 
70. A. MEZIO, Il famoso Dossena  (“Gallerie”), ibid. Mezio si occupa di Alceo Dossena 
scultore (a cura di Walter Lussetti, Roma, De Luca, 1955), volume incentrato sul curioso 
caso dell’“oscuro marmoraro cremonese” che, circa trent’anni prima, era stato l’autore di 
“false sculture antiche” vendute alle più “importanti collezioni americane”. Molti dei pezzi 
di Dossena “furono successivamente radiati dai mercati”, ma “parecchi ne restano in 
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circolazione”: “uno di essi troneggiava nel 1946 nello scalone d’onore, alla mostra di arte 
italiana a Palazzo Venezia”; altre si trovavano nei musei di Cleveland, St. Louis e al 
Gardner di Boston. Nel volume, Lussetti, “figlio di Dossena”, cerca di “riabilitare il 
padre… riversando la responsabilità della truffa sugli antiquari”.    
 
71. VENERDI', Una gita  triste (“Panopticum”), IX, 21, 21 maggio 1957, p. 7. In visita 
alla necropoli di Cerveteri, l’inviato de “Il Mondo” segnala il “dilettantesco pasticcio” 
costituito da un “nuovo edificio” adibito a biglietteria, un altro esempio di come i “nostri 
funzionari archeologici” intendessero “accostare l’antico alla sensibilità moderna”. Altre 
notizie sono fornite in relazione agli sventramenti in corso nella cittadina di Cerveteri, nel 
“piccolo borgo fortificato” di Ceri e sulla strada di ritorno per Roma, lungo la via 
Braccianese.    
 
72. M. DRUDI GAMBILLO-T. FIORI, Gli archivi del futurismo (“Lettere scarlatte”), 
ibid., p. 10. Replica alle critiche espresse da Mezio nei confronti degli Archivi del 
futurismo (1957, n. 64). Drudi Gambillo e Fiori segnalano al critico de “Il Mondo” che 
sarebbero rimasti fuori della pubblicazione i materiali relativi “alle manifestazioni poetiche 
e letterarie” e, in relazione alle pretese di Mezio di una “chiarificazione critica”, rilevano 
come questa “non puo’ realizzarsi che tramite la completa disponibilità e la reale 
conoscenza del materiale documentario… e non, ovviamente, il contrario”. 
 
73. C. SOFIA, La bella Roma (“Un album di Silvio Negro”), ibid., p. 13. La recensione 
dell’Album romano di Silvio Negro (Roma, Casini, 1956), volume in cui erano pubblicate 
le “prime fotografie di Roma”, è un’occasione per lanciare un appello ai consiglieri del 
Comune, ai tecnici e agli specialisti: “maggiori precauzioni” e amore “per le pietre della 
città” erano componenti ineludibili per chi si trovasse a decidere il futuro urbanistico di 
Roma e delle maggiori città italiane. Sofia si allinea con le battaglie in difesa dell’antico 
condotte sul settimanale da Antonio Cederna. 
 
74. A. MEZIO, Il new-look di Venturi (“Gallerie”), ibid.  Le prese di posizione di Mezio 
in Le raccolte d'arte moderna (1957, n. 51) avevano suscitato la piccata risposta di 
Lionello Venturi che, in un articolo comparso nell’“Espresso”, aveva definito gli autori de 
“Il Mondo” “codini, forcaioli, reazionari, difensori del latifondo…”. Mezio imputa a 
Venturi un modernismo aprioristico: “basta presentarsi con tesserino di una scuola di 
avanguardia per essere accolto automaticamente nei musei”. Si trattava, invece, aggiunge 
Mezio, di scegliere “tra i pochi artisti veramente rappresentativi, e i cretini”. Il sistema 
proposto da Venturi funzionava “perfettamente in una società di tipo americano, ma 
sarebbe anacronistico da noi”: “in America i musei sono delle istituzioni private, formate 
da amatori particolari, amministrati con capitali privati”, e potevano permettersi “lussi” 
incompatibili con il sistema museale italiano ed europeo (sui musei americani e sul ruolo di 
Lionello Venturi sulle due sponde dell’Atlantico, si veda 1950, nn. 49, 51). La polemica 
testimonia della forbice che, in materia d’arte e architettura, si era aperta tra “Il Mondo” e 
“L’Espresso”, tra Mezio e Venturi, tra Zevi e Cederna. Venturi lamentava proprio il fatto 
che “un giornale come Il Mondo, progressista in politica, faccia il forcaiolo in arte”. 
 
75. G. LIVI SAFFI, Signora Bruna (“Aria di Londra”), ibid., p. 16. Cronache mondane 
da Londra. Grazia Livi Saffi riferisce di una serie di incontri con il pittore Edward Sudlow, 
“ritrattista alla moda” conosciuto ad “uno di quegli anonimi cocktail party, offerti da una 
associazione culturale”. Sudlow era riuscito a convincere la collabortatice de “Il Mondo” a 
fargli visita nel suo studio di Hampstead. Lì l’artista, in mezzo a goffi tentativi di 
corteggiamento, ne aveva eseguito un ritratto. 
 
76. L. CECCHI PIERACCINI, L'anno della pace (“Vecchie agendine”), IX, 22, 28 
maggio 1957, p. 10. Tra gli appunti di Leonetta Pieraccini, emergono alcune note su “lo 
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scultore Libero Andreotti”, “fra gli emigrati rientrati in patria con la guerra” nel 1918. 
Leonetta mette assieme alcuni ricordi romani dell’artista: “giovanissimo, condivideva lo 
studio con Enrico Sacchetti, all’ultimo piano di uno stabile in via Nazionale”, studio 
confinante con quello della pittrice Romea Ravazzi. Anche di quest’ultima l’autrice de “Il 
Mondo” ricostruisce il profilo, tra note storico-artistiche ed altre di costume.  
 
77. A. CEDERNA, Urbino in pericolo (“I vandali in casa”), ibid., p. 13. Una “sorpresa 
spiacevole” accoglieva i visitatori di Urbino: “due stazioni di servizio” occupavano piazza 
del Mercatale, interrompendo la “assai suggestiva” veduta della città. Cederna denuncia 
anche quanto stava avvenendo “sulla collina occidentale”, dove la “nuova” città “straripa… 
in una miseranda congerie di fabbricati di ogni misura, dimensione e destinazione, dislocati 
alla rinfusa”. A dimostrazione della minaccia “permanente” che incombeva su Urbino, 
Cederna segnala ulteriori punti critici e sventramenti. I responsabili dello scempio che 
interessava la città erano una burocrazia “preposta alla salvaguardia del nostro patrimonio 
artistico e culturale”, che non capisce “di che si tratti” e non sa “che pesci pigliare”; uffici 
tecnici “che progettano strade prima di sapere a cosa debbano servire”; “funzionari che 
autorizzano costruzioni vietate dal soprintendente”; “soprintendenti che non si fanno 
vedere” (sui destini del patrimonio artistico e architettonico urbinate sarebbero intervenuti 
anche Alfredo Cossu, 1957, n. 93; Duilio Courir, 1964, n. 92).  
 
78. A. MEZIO, Giustiziere e penitente (“Gallerie”), ibid. Ricordo di Ottone Rosai a pochi 
giorni dalla scomparsa (anche Raimondi e Laurenzi avrebbero dedicato un medaglione 
all’artista, 1957, nn. 87, 161). Mezio scrive di avere conosciuto Rosai grazie “alla cortesia 
di Enrico Vallecchi”, che aveva accompagnato il critico d’arte nello studio dell’artista in 
via San Leonardo: di quell’unico incontro, Mezio narra alcuni particolari, e accenna al 
destino di quello stesso studio che, negli ultimi anni della seconda guerra mondiale, “era 
diventato un rifugio di antifascisti”. In quegli anni, Rosai “attraversava una delle crisi più 
nere della sua vita”, e “tra i quadri dipinti in quel periodo vi sono immagini di una tristezza 
insostenibile”. Rosai, conclude Mezio, era tra gli spiriti di “onorata rinomanza, toccati dalla 
poesia”; egli avrebbe tuttavia rinunciato volentieri al Paradiso per “restare tra i fiorentini 
del suo tempo, in quell’Inferno dove egli stesso si vedeva sotto il peso dei suoi peccati”.    
 
79. G. RAIMONDI, Omaggio a Derain (“La valigia delle Indie”), IX, 23, 4 giugno 
1957, p. 13. Frequenti i tributi all’arte di Derain, scomparso nel 1954, anche da parte di 
Alfredo Mezio (1954, n. 117; 1955, n. 36). La visione delle opere di Derain al museo di 
Basilea costituisce per Raimondi l’occasione per tracciare il profilo dell’artista: “la natura 
morta con paesaggio… [del] 1913”; il “paesaggio giapponese” del 1906. Opere che vedono 
Derain muoversi tra Vlaminck, Braque e Matisse e, infine, Cézanne. Poco, nella sua opera, 
era rimasto della “influenza negra”: “poco più di una costipazione”; allo stesso modo, i 
suoi lavori cubisti erano ancora nutriti di “colore… courbettiano”. Poi sarebbe venuto il 
ritorno al museo. Le ultime vicende biografiche ed artistiche di Derain erano state segnate 
dalla “nuova Guerra”, che “sconvolse la sua serenità”, “il potere di riflessione che il suo 
maestro Corot gli aveva appreso a mantenere fermo”.  
 
80. A. MEZIO, Primitivi e popolari (“Gallerie”), ibid. Alla Galleria romana dell’Incontro, 
alcune opere dei “nuovi primitivi Luisa Pagano e Alfredo Ruggeri” (sulla prima anche 
1957, n. 82) erano esposte assieme a quadri di Metelli, Ligabue, Rovesti, Eden Box ed il 
Barbiere d’Ischia, per “un piccolo giro attraverso il mondo dell’arte popolare” (centrale era 
l’interesse degli autori de “Il Mondo” nei confronti dell’antiaccademismo e 
dell’antiformalismo dei primitivi: si veda, a titolo esemplificativo, 1950, nn. 13, 30; 1952, 
nn. 24, 35, 75). In mostra anche “due quadretti religiosi”, opera di “un pittore emiliano di 
campagna” e di “un professionale di provincia”. Mezio invita a “non… confondere l’arte 
popolare con il folklore”, e cuce tali considerazioni addosso a quanti, tra gli artisti senza 
scuola, dietro alla epidermide dello “stesso aspetto imbambolato e caricaturale” delle opere 
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dei Pittori della Domenica, erano riusciti a trovare “la strada dello stile”, vale a dire ciò che 
Uhde aveva definito “nota personale”. Tra i “quadretti raccolti alla Galleria dell’Incontro”, 
qualche riga è riservata a Luisa Pagano, “con le sue coroncine poetiche… e la sua 
spettinata tavolozza modern style”, e ad Alfredo Ruggeri, “autore di vedute del lago 
Trasimeno” che rivelavano “un gusto non perfettamente ingenuo ma sincero per l’arcaismo 
della predella quattrocentesca”. I Pittori della Domenica, conclude Mezio, “chiudono quel 
nuovo gusto dei primitivi che va dalla favola preraffaellita alla Polinesia di Gauguin, e 
restano un ingrediente di eccezione nel panorama figurativo del secolo ventesimo”.      
 
81. G. VISENTINI, Lettura di mezzogiorno (“Tempi moderni”), ibid., p. 15. In un 
discorso su James Joyce (che, attraverso una “liberazione distruttiva”, aveva lasciato alle 
spalle le “strutture e… forme del linguaggio intelleggibile”) e la letteratura del Novecento, 
Visentini apre anche ad alcune considerazioni sulla pittura. Accenna a Picasso, Mondrian e 
Klee e, in accordo con l’ostilità degli autori de “Il Mondo” nei confronti di soluzioni che 
implicassero l’abbandono alla figurazione, conclude che “la pittura astratta ha 
semplicemente distrutto la pittura: è la conclusione di tutte le avventure artistiche che non 
hanno tenuto conto che la libertà, nell’arte come nella politica, si conquista e si rinnova con 
i mezzi della libertà, capaci di resistere alle violazioni delle norme che la definiscono e la 
stabiliscono”. 
 
82. L'INVITATO, Candida a Roma (“I giorni”), ibid., p. 16. Aneddoti sulla vita e 
sull’arte di Luisa Pagano. Alcune opere dell’artista erano in quei giorni esposte alla 
Galleria dell’Incontro (della mostra si era occupato Mezio, 1957, n. 80). L’Invitato si 
concentra sull’infanzia di Luisa Pagano, sui suoi studi musicali e sulla repentina 
conversione alla pittura in seguito ad un incidente ed alla frequentazione di alcuni studenti 
dell’Accademia di Brera incontrati per caso in una latteria milanese. Aveva vissuto tra 
Milano e Voghera e, attraverso le figure dei suoi quadri (quadri di cui Somarè e Borgese 
avevano scritto “nella maniera più lusinghiera”), “donne e uomini” i cui occhi erano 
“sempre gli stessi”, cercava di ritrovare “gli occhi” del figlio prematuramente scomparso.  
 
83. L. CECCHI PIERACCINI, Dopoguerra (“Vecchie agendine”), IX, 24, 11 giugno 
1957, p. 5. Leonetta Cecchi Pieraccini pubblica alcuni stralci delle agendine del 1919: 
ricordi parigini. Sono menzionati una visita al Louvre, in cui era “in atto una ricca 
esposizione intitolata alle Nazioni Alleate, dove trionfa un’affascinante raccolta di opere di 
Goya”, ed erano visibili tele di Pissarro, Monet e Sisley; gli affreschi del Panthéon ad 
opera di Puvis de Chavannes; le architetture di Notre-Dame. In coda, alcuni ricordi 
fiorentini risalenti al settembre del 1919: nominato anche Fernando Agnoletti, che si era 
“dedicato con zelo, oltre alla propaganda politica, a comporre una pregevole raccolta di 
pittura d’avanguardia”: quadri di Carrà, Rosai, Severini, Boccioni, ed “un serrato gruppo di 
opere del Soffici”.   
 
84. N. IVANOFF, La villa in rovina (“Lettere scarlatte”), ibid., p. 12. Ivanoff si schiera 
con Tommaso Franco e denuncia lo scempio di Villa Cornaro a Piombino Dese (1957, n. 
62). Segnala inoltre la distruzione di “tutti gli alberi” della Riviera del Brenta e indica la 
villa palladiana di Levada, “abitata e curata dal conte Vittore Marcello”, come esempio 
virtuoso di conservazione dell’antico.  
 
85. A. CEDERNA, Firenze a rovescio (“I vandali in casa”), ibid., p. 13. Sulle polemiche 
sorte attorno al piano regolatore di Firenze, approvato dal Consiglio comunale nel 1951 e 
che sulla base di tre principi (“rottura della perniciosa espansione a macchia d’olio”, 
“difesa del centro storico” e “salvaguardia del grande arco di colline che chiudono 
Firenze”) avrebbe potuto “impostare razionalmente lo sviluppo” della città moderna. Le 
cose, denuncia Cederna, erano “andate alla rovescia”: “ci si è lasciati giocare dalla 
speculazione privata”, e “a un certo punto sono addirittura scomparsi dalla circolazione le 
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carte, le relazioni e i documenti del piano regolatore”. Il fatto più grave era accaduto nei 
mesi appena precedenti: il Consiglio comunale aveva approvato “un grande quartiere 
residenziale I. N. A- Casa… a est di Firenze… in località diametralmente opposta a quella 
indicata dallo scomparso piano regolatore”, “sulla collina di Sorgane” (sugli sventramenti a 
Firenze e su Sorgane anche 1956, n. 88; 1957, nn. 90, 95). Contro il progetto si erano 
“decisamente pronunciati alcuni fra i maggiori uomini di cultura fiorentini”: per dire di 
alcuni, Berenson, Ragghianti, Rosai.    
 
86. A. MEZIO, Falso allarme (“Gallerie”), ibid. Sulla mostra di Mafai alla Galleria della 
Tartaruga (a testimonianza del precoce interesse dei collaboratori de “Il Mondo” nei 
confronti dell’arte di Mafai e della Scuola romana, si veda 1949, n. 11). Nel contesto della 
“vistosa presentazione”, Venturi suggeriva “un Mafai astrattizzante” (il giudizio di Mezio 
circa la presentazione dava l’idea della polemica che in quelle settimane caratterizzava il 
rapporto con Venturi, 1957, n. 74): ipotesi “non inverosimile”, per un arista che “ha 
ingurgitato, nel corso della sua attività”, espressionismo e primitivismo, 
postimpressionismo e colorismo, da Guardi a Corot. Sicché, aggiunge Mezio, che non 
riconosceva alle correnti astratte uno status superiore a quello di una moda, “niente di più 
plausibile… che Mafai abbia aperto un occhio - l’occhio intuitivo e sonnolento del pigro – 
sulla ricerca astrattista, in fondo alla quale vibra la stessa attenzione per la qualità del 
timbro cromatico che è all’origine della cosiddetta scuola romana”. Ma la tentazione 
astratta non è che “un piccolo colpo di testa”; Mafai aveva sottoposto “la sua pittura ad un 
esperimento di elettro-shock”, bilanciato da opere coeve che “ristabiliscono un contatto col 
Mafai tradizionale”, e in cui le “immagini ritrovano tutta la loro consistenza fisica, toccate 
da una luce che ne scopre la struttura, senza modificarne i valori di fondo e la sottigliezza 
dei rapporti di tono”. Mafai confermava, inoltre, “la sua sincera inettitudine al quadro di 
grande formato, e trova la sua vena più sincera nel poemetto breve” (vena e amore per il 
“piccolo formato” per cui avevano optato anche gli artisti del gruppo dell’Aragno, 1957, n. 
58). La forza del pittore non era mai stata, conclude Mezio, in probabile polemica con 
tentazioni di sovrapposizione tra la fede politica e l’arte di Mafai, la “umiltà dei soggetti… 
scambiati per motivi di populismo”, ma il “curioso impasto di raffinatezza e di sciatteria 
trasteverina”. Artista “autentico”, estraneo ad un sistema che privilegiava “gli inventori di 
cifre stilistiche”, ma non era in grado di afferrare intelligenze così sottili, una “sensibilità 
che lavora spesso a controsenso” com’era quella di Mafai. 
 
87. G. RAIMONDI, La valigia delle Indie, IX, 25, 18 giugno 1957, p. 13. Anche 
Raimondi, dopo Mezio (1957, n. 78; per un omaggio all’artista, si veda anche 1957, n. 161) 
dedica un medaglione ad Ottone Rosai, scomparso qualche settimana prima. Lo scritto 
prende lo spunto dalla mostra dell’artista “nelle sale del Centro Culturale Olivetti di Ivrea”, 
il cui catalogo, curato da Pier Carlo Santini, è definito da Raimondi “vasto e minuzioso”. 
L’artista era morto proprio “alla vigilia dell’apertura” della mostra, dopo che ne aveva 
seguito “con passione acuta il lavoro di preparazione”. Le notizie offerte da Raimondi 
scivolano spesso dal piano della discussione storico-artistica a quello della notizia 
biografica o dell’aneddoto. Il collaboratore de “Il Mondo” ripercorre le fasi dell’infanzia, 
della giovinezza e della formazione di Rosai; cita Ragghianti, le cui posizioni in materia di 
critica e storia dell’arte erano state spesso decisive per gli autori de “Il Mondo”; Ragghianti 
che “ha come pochi messo in luce le ragioni… che resero spontanea la partecipazione di 
Rosai al movimento estetico che si riassumeva nel futurismo inteso, soprattutto, dagli 
artisti e scrittori toscani, a cui si ricollega logicamente anche il futurismo di Carrà”. 
Conclude indagando il trapasso ad “una arte al livello del popolo” del Rosai dell’epoca del 
ritorno all’ordine, e la fase matura che origina negli anni Venti, anni in cui “con affetto 
trapassato in istile e forma”, Rosai aveva ritratto “la gente vicina a lui”.  
 
88. A. MEZIO, Il genio è impazienza (“Gallerie”), ibid. Mezio constata che “la partita con 
Picasso non sarà mai chiusa” (per alcuni degli ultimi scritti di Mezio su Picasso, si veda 
1953, n. 29; 1954, nn. 3, 12, 22), e si concentra sugli eventi e le mostre che, in quelle 
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settimane, avevano riacceso l’interesse sull’artista: “opere recenti alla Galleria Leiris… 
documenti e fotografie alla libreria La Hune”; “a questa mobilitazione intorno al mito 
Picasso si aggiunge una voluminosa biografia di Antonina Vallentin” (Paris, Michel, 
1957). Sospeso tra l’antipicassismo che aveva connotato gli scritti d’arte su “Il Mondo” fin 
dai primi anni di vita del settimanale (si veda, per esempio, 1949, n. 23; 1950, n. 62; 1951, 
n. 34; 1952, n. 60) e gli ultimi tentativi di rivalutazione, il giudizio di Mezio sull’artista è 
ambivalente: “il segreto di Picasso è quello dell’operaio che non si aspetta nulla 
dall’ispirazione”; “le trovate più sconcertanti… diventano il frutto di un lavoro praticato 
come una ginnastica quotidiana”. Il suo genio – la chiosa è ferocemente critica – “consiste 
nella facoltà di dire l’ultima parola”. Tuttavia, la sua opera “resta un documento 
impregnato di spirito popolare”; la sua natura di “progressivo, flagellatore di Franco… non 
è una invenzione della propaganda comunista”. Presente “contemporaneamente su tutti i 
punti dello schieramento artistico”, “ne domina i movimenti”. “L’arte non figurativa può 
averlo lasciato in secca, ma l’invenzione astrattista trova un Picasso pronto a presentare i 
conti”.      
 
89. L'INVITATO, Richiamo (“I giorni”), ibid., p. 16. Un breve accenno al premio 
“Richiamo a Roma” per “pittori e scultori”: il premio era intitolato “a una famosa strada 
romana”, via Frattina.  Proprio i negozi di via Frattina avrebbero esposto i quadri e le opere 
plastiche degli artisti selezionati.  
 
90. G. DE SANCTIS, Architetto felice; R. PANE, Urbanistica e improvvisazione 
(“Lettere scarlatte”), IX, 26, 25 giugno 1957, p. 10. De Sanctis fornisce un bilancio a 
seguito della chiusura del processo “Immobiliare-Espresso” (su questo punto anche 1957, 
n. 69) e auspica un maggiore impegno da parte di architetti ed urbanisti italiani al fine di 
evitare ulteriori casi di corruzione, speculazione e sventramenti. Pane interviene sulla 
questione-Sorgane (questione già dibattuta su “Il Mondo” in due occasioni, 1956, n. 88; 
1957, n. 85; sul problema sarebbe tornato Cederna in 1957, n. 95) e sui nuovi interventi 
urbanistici che, a Firenze, ignoravano quanto previsto dal piano regolatore.    
 
91. A. CEDERNA, Cani in chiesa (“La conservazione dei monumenti”), ibid., p. 13. A 
spasso per l’Appia Antica, Cederna concentra la propria attenzione su alcuni edifici e 
monumenti. In primo luogo sulla “chiesetta del Domine quo vadis?”, “meta principale” 
delle comitive di turisti (la situazione del Domine quo vadis? era già stata indagata in 
alcuni dei primi scritti della serie I gangsters dell’Appia, a titolo esemplificativo 1953, n. 
46): il pessimo stato della chiesa rivelava “come le gerarchie ecclesiastiche intendono la 
conservazione dei monumenti”. La passeggiata di Cederna prosegue, e l’analisi si 
concentra su tre chiese: “l’abbazia cistercense di S. Vincenzo e Anastasio… la Scala Coeli 
costruita da Giacomo dalla Porta… e S. Paolo alle Tre Fontane”: anche in relazione a 
questi monumenti, Cederna denuncia manomissioni e pessimi interventi di restauro. Le 
responsabilità erano chiare: “Pontificie commissioni, commissioni diocesane, 
insegnamento d’arte nei seminari, scuole e istituti B. Angelico…: i frutti sono questi”. 
L’accusa precede la citazione del passo dell’Apocalisse che invita a chiudere “la porta dei 
nostri templi ai bestemmiatori dell’arte cristiana: foris canes”.        
 
92. A. MEZIO, Immagini di stagione (“Gallerie”), ibid. Ad Annecy si inaugurava la 
mostra La Neige et ses peintres: de Brueghel à Utrillo, “visione refrigerante di una sfilata 
di quadri ispirati alla neve”. Soggetto che “l’Italia, paese del sole e della cultura 
umanistica, interdice agli artisti”, e che è “fatto per i barbari del Nord”: “la neve di Sassetta 
e quella di Masolino nella tavola del Museo di Capodimonte… appartengono ad una 
meteorologia sui generis, senza rapporto col calendario astronomico”. E allora, tralasciato 
“l’immancabile Leonardo”, “la sola nevicata veritiera dell’epoca non si trova nella pittura, 
ma in una lettera latine di Filippo Corsini al diciottenne Lorenzo dei Medici”. E ancora: 
“uscendo dai bassorilievi romanici con le fatiche dell’Anno, la neve diventa un articolo per 
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milionari”, che è possibile trovare “nei libri di preghiere, nei compendi di storia sacra o 
antica”, insomma, “nella miniatura, arte di lusso per eccellenza”. Poca neve anche nel 
Cinquecento e nel Seicento italiano, “poi qualche spruzzo in Magnasco”. Nell’Ottocento, 
“quella che cade nei quadri italiani è la neve dei calendari illustrati: il bianco lenzuolo dei 
romantici o lo scenario per la polemica umanitaria dei veristi”. Tra le poche nevicate “che 
non facciano grinze”, fino a Segantini, si possono indicare solo quelle dei pittori della 
“macchia”.   
 
93. A. COSSI, Urbino in pericolo (“Lettere scarlatte”), IX, 27, 2 luglio 1957, p. 12. 
Cossi scrive a Pannunzio in merito all’articolo di Cederna comparso su “Il Mondo” il 28 
maggio (1957, n. 77). Con alcune riserve, dichiara “il compiacimento pressoché totale 
degli urbinati” nei riguardi delle posizioni espresse da Cederna. 
 
94. E. BATTISTI, Botticelli e il suo tempo, ibid., p. 13. Recensione del Botticelli di Giulio 
Carlo Argan (Genève, Skira, 1957). Volume “denso”, il cui aspetto più convincente “è la 
tesi di un Botticelli antinaturalista” e dalla “tendenza all’idealizzazione”. Riguardo al 
problema della “religiosità del Botticelli”, Argan “giustamente ritiene errata la netta 
separazione fra l’attività tarda savonaroliana e quella laurenziana: anche la Primavera o la 
Nascita di Venere sono, a loro modo, composizioni religiose”.    
 
95. A. CEDERNA, Documenti su Sorgane (“Firenze a rovescio”), ibid. Cederna torna 
sulla questione Sorgane (per gli altri scritti della sequenza, 1956, n. 88; 1957, nn. 85, 90) e 
sul nuovo quartiere progettato dall’ I. N. A.-Casa. Un “convegno tenuto a Firenze, il 9 
giugno”, si era concluso con “un importante ordine del giorno”: la necessità di ritornare al 
piano regolatore del 1951. Le carte, le relazioni e i documenti del piano erano stati 
addirittura fatti sparire per dare il la ai nuovi abomini urbanistici. Infine, Cederna segnala 
ai lettori de “Il Mondo” una pubblicazione utile per capire che cosa stesse succedendo a 
Firenze: si trattava di Firenze a pezzi e bocconi, che presentava anche un Commentario di 
Roberto Papini (Roma, Del Turco, 1957).    
 
96. A. MEZIO, Capolavori in servizio comandato (“Gallerie”), ibid. Tra arte e costume, 
Mezio constata che “anche la pubblicità è uno dei canali per la circolazione delle opere 
d’arte”, e si occupa dei “capolavori utilizzati dalla réclame” tra Otto e Novecento. Afferma 
che “le preferenze della pubblicità per il Rinascimento sono nette”: “accanto alla 
Gioconda… vi sarà la Madonna della Seggiola con effetto lenitivo (pasticche contro la 
tosse), il Laocoonte Afrodisiaco delle pillole”, e altro ancora. Particolare era il caso degli 
editori, che “preferiscono sulle loro copertine gli impressionisti”. Gli esempi sono 
molteplici, la conclusione di Mezio è che “qualche volta l’immagine pubblicitaria lascia 
perplessi”: “chi ci dirà la misteriosa relazione che associa Raffaello al mal di gola e 
Leonardo agli aperitivi?”. “Evidentemente la pubblicità ha delle intuizioni sulla psicologia 
delle immagini… che sfuggono ai critici d’arte”.  
 
97. P. SCARPELLINI, Il conoscitore in Cina, IX, 28, 9 luglio 1957, p. 13. Recensione 
di Incontro con l’arte cinese di Mario Prodan (Milano, Martello, 1956). L’articolo di 
Scarpellini si inserisce in una sequenza di scritti sull’arte orientale che aveva avuto inizio 
nei primi anni di vita del settimanale (1950, nn. 22, 25; 1954, n. 17). Il volume di Prodan 
raccoglie una “rapida bibliografia” sul tema, bibliografia che denota come “pubblicazioni 
fondamentali di italiani e in italiano, e che diano un quadro completo del mondo e dell’arte 
cinese, mancano a tutt’oggi”. Il libro di Prodan “non è condotto con il metodo rigido dello 
studioso, ma è frutto della diretta esperienza di un conoscitore che in Cina è vissuto”; come 
affermava lo stesso autore nella prefazione, voleva “presentare in maniera scorrevole e 





98. G. AGNELLO, Il tempio delle lacrime (“Arte sacra in Sicilia”), ibid. Si era chiuso 
“il concorso per il progetto del Santuario della Madonnina delle Lacrime, da edificarsi a 
Siracusa, nel luogo dove qualche anno fa l’effige di una Madonna lacrimò”. Il primo 
premio era stato assegnato “al progetto degli architetti francesi Andrault e Parat”: “il 
progetto premiato rappresenta un immenso cono… con pianta circolare del diametro di 
metri novanta e slancio verticale di metri centotrenta”; cono la cui ombra “si proietterà sul 
gruppo dei monumenti classici della Neapolis”, e la cui costruzione avrebbe avuto 
“conseguenze più gravi dal punto di vista paesistico”. “I risultati del concorso di Siracusa”, 
conclude Agnello, “dimostrano lo stato di grave disorientamento in cui brancolano, nel 
campo dell’architettura religiosa, gli artisti moderni”: “si rinnegano… i valori di quella 
tradizione che a parole si rispettano”. 
 
99. A. MEZIO, Le amicizie pericolose (“Gallerie”), ibid. In più occasioni l’attenzione di 
Mezio era stata calamitata da Francalancia, tra le due guerre frequentatore assiduo del 
Caffè Aragno, luogo d’elezione per gli uomini del gruppo Pannunzio (sull’artista si veda 
1951, n. 19; 1956, n. 67, 1957, n. 58; sul Caffè e la sua centralità - tra sociabilità e cultura -
, anche 1957, n. 8). Nel presente articolo, Mezio mette la lente sulla “ventina di quadri 
esposti alla Galleria milanese del Grattacielo”. Segnala che la presentazione dell’arte di 
Francalancia sarebbe risultata più efficace se fosse stato contato anche “qualcuno dei 
vecchi dipinti”. C’era, insomma, la necessità di capire e studiare l’opera di Francalancia, 
“viaggiatore clandestino” “nel mondo agitato della pittura contemporanea”, “ignorato dalla 
Biennale”, “unico pittore della sua generazione che non abbia ancora una modesta 
monografia”. Mezio offre alcune pezze d’appoggio riguardo alla vita ed all’opera 
dell’artista: le giornate trascorse al Caffè, la vicinanza agli ambienti e agli uomini di 
“Valori plastici”, le cui polemiche avevano avuto il significato “di una campagna 
moralizzatrice, destinata a risollevare l’arte moderna dalla china del decadentismo, e a 
spoliticizzare i pittori, cioè a liberarli dalla polemica delle scuole”. Francalancia aveva 
scelto il fronte di un “primitivismo della mano destra”, scostato dalle “interpretazioni un 
po’ sofisticate che ne danno Carrà… o le scatole a sorpresa del teatrino metafisico”; 
estraneo, insomma, al “dottrinarismo” del gruppo di Mario Broglio. Le opere di 
Francalancia erano “piccoli capolavori, che un giorno non lontano la critica dovrà 
riscoprire e catalogare tra le poche cose del Novecento, degne di sopravvivere al diluvio 
astattista”.    
 
100. A. CEDERNA, Una città trascurata (“I vandali in casa”), IX, 29, 16 luglio 
1957, p. 13. Sul piano regolatore di Forlì, che “distrugge… la bellezza e il carattere” della 
città. Il piano era “ancora ispirato nella sostanza ai piani precedenti e rimasti inoperanti, del 
’31 e del ’42, quando cioè Forlì, per la vicinanza di luoghi fatidici, era destinata a diventare 
una specie di secondo ombelico del mondo”: “un piano retorico e megalomane, 
ridicolmente sproporzionato alla realtà, alle esigenze e ai mezzi della città, oltre che 
disastroso per la sua fisionomia e controproducente dal lato urbanistico”. Cederna dà conto 
delle principali conseguenze che l’attuazione del piano aveva avuto sul tessuto urbanistico, 
architettonico, storico e paesistico della città: a titolo esemplificativo, la manomissione di 
corso Diaz, corso Garibaldi e piazza Saffi; lo sventramento, il cattivo restauro e 
l’isolamento di chiese e monumenti come le Rocchette o SS. Trinità in piazza Melozzo.  
 
101. A. MEZIO, Romani e milanesi (“Gallerie”), ibid. In un discorso generale sui 
centri e sulle regioni dell’arte in Italia, Mezio saluta positivamente “lo scambio di pittori 
tra Milano e Roma”, che negli anni appena precedenti aveva favorito “l’eliminazione di 
quei compartimenti stagni a carattere più o meno regionale, che fanno ancora dell’Italia un 
paese di tipo quarantottesco”. La denuncia di Mezio era esplicita, ed era fondata sulla 
constatazione che “la vita culturale in Italia è ancora quella di un secolo fa”, i “grossi 
centri” erano “impregnati di spirito municipale” e gli artisti non avevano mercato né 
godevano di riconoscimento al di fuori dei propri confini geografici: “i Sette di Torino, i 
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Tonalisti romani, i Chiaristi milanesi, i Pittori lagunari con sede a Burano, i Realisti delle 
villeggiature estive in Calabria… riproducono il polverio delle scuole regionali 
dell’Ottocento”. Tra i segnali del rinnovamento in corso, esperienze positive erano state le 
esposizioni di Francalancia ed Omiccioli alla Galleria del Grattacielo (sulla prima, 1957, n. 
99); la mostra alla Galleria dell’Ariete degli “artisti della scuderia romana raccolti attorno 
alla Tartaruga”; “l’inaugurazione a via Bagutta di una nuova Galleria di arte figurativa, con 
due romani, Mafai e Ziveri, e due romanizzati, Guttuso e Maccari”. La “spiritosa” 
presentazione della nuova Galleria era stata firmata da Alberto Moravia e, chiosa Mezio, 
“deve aver suonato come un invito alla polemica nella città del sansepolcrismo 
avanguardista”. Il movimento Roma-Milano, precisa Mezio, era “a doppio binario”: “dal 
nord scendono… i semilavorati dell’astrattismo, e da Roma vanno in prevalenza a Milano 
figurativi, semifigurativi, realisti o isolati (come Gentilini e Capogrossi) a cavallo delle due 
scuole”. La dichiarazione rivelava l’impaccio di Mezio alle prese con l’identificazione di 
scuole e correnti della pittura contemporanea; Mezio che, proponendo la contrapposizone 
Roma-Milano in termini di figurazione contro astrazione, in tutta probabilità non dominava 
l’intero panorama della coeva pittura romana. 
 
102. R. PANE, Un architetto perduto (“Lettere scarlatte”), IX, 30, 23 luglio 
1957, p. 10. Pane scrive a proposito di Cosimo Fanzago, che alcuni studi (il riferimento 
corre alle ricerche di Ulisse Prota-Giurleo) avrebbero dimostrato non essere “mai stato 
architetto”. Pane afferma che i documenti portati a dimostrazione di tale tesi erano valsi a 
discutere la paternità di Fanzago su alcuni edifici, non a cancellarne l’intera – e provata – 
attività di architetto (la replica di Prota-Giurleo in 1957, n. 112).  
 
103. A. CEDERNA, Romanisti disoccupati (“La città eternit”), ibid., p. 13. 
Cederna mette la lente sul gruppo dei “Romanisti” e sulle Strenne da essi pubblicate. 
Strenne attraverso cui Cederna ricava in un primo tempo le caratteristiche del gruppo, che 
si autorappresentava segnalando interessi, luoghi di incontro, abitudini: i Romanisti erano 
“devoti esaltatori e illustratori di Roma”, e le loro serate “trascorrono lietamente in 
conversari”; essi, inoltre, non disdegnavano di prendere posizione in materia di urbanistica. 
“La loro ninfa… è Marcello Piacentini”, che nel contesto delle Strenne curava la pagina 
d’architettura. Tra le fissazioni dei Romanisti, insomma, non ci si poteva sorprendere ci 
fossero “le Olimpiadi” (i lavori per le quali avevano il vizio di compromettere il piano 
regolatore) e l’Eur. Tra gli scivoloni più pacchiani dei romanisti, il silenzio connivente nei 
confronti della devastazione in corso sull’Appia Antica (punto dolente, l’Appia, che aveva 
informato molte delle battaglie di Cederna negli anni precedenti: si veda 1953, nn. 46, 58, 
60; 1954, nn. 8, 16, 24, 27, 37, 52, 97; 1955, nn. 14, 61, 140; 1956, n. 82).  
 
104. A. MEZIO, Chiavi o grimaldelli (“Gallerie”), ibid. Ai lettori de “Il Mondo”, 
Mezio consiglia “come lettura estiva” Les clés de l’Art modern (Paris, Le table Ronde, 
1955), i cui “capitoletti” erano dedicati ai “protagonisti delle rivoluzioni estetiche nel 
mondo d’oggi: la pittura, la musica e la scultura del ‘900 vi beneficiano di una esposizione 
riposante”. Si trattava “di una raccolta di medaglioni artistici, ad imitazione del Dizionario 
Larousse o del Melzi illustrato”, “un testo degno della migliore letteratura illusionista”. 
Mezio stralcia alcuni passi relativi a Van Gogh ed Utrillo, a Vlamick (“che in odio a 
Stracittà ricusa di far mettere nella sua fattoria il telefono e l’acqua corrente”) e a Picasso.     
 
105. A. ARBASINO, Spender a tavola (“Aria di Londra”), ibid., p. 15. Nelle 
conversazioni inglesi tra Spender (un breve profilo di Spender, anticomunista e 
collaboratore de “Il Mondo”,  è nel primo scritto dell’intellettuale qui antologizzato, 1952, 
n. 13) ed Arbasino salta fuori il nome di Giorgio Morandi, artista con cui Spender era in 
contatto epistolare ed al quale aveva commissionato un dipinto. 
 
106. E. BATTISTI, La festa degli dei, IX, 31, 30 luglio 1957, p. 13. Battisti 
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riserva l’articolo a “uno dei complessi più affascinanti del Rinascimento”, vale a dire “il 
gruppo di tele che decorò, fino al 1598, lo studio fatto amorosamente arredare da Alfonso I 
nel Castello di Ferrara”. Per fare ciò, e sulla scorta del volume di John Walker Bellini and 
Titian at Ferrara: a study of stiles and taste (New York, Phaidon, 1956), il collaboratore 
de “Il Mondo” prova a riunire “mentalmente” opere che erano “disperse nei più vari Musei 
del mondo… ed in parte non… identificabili con certezza”. Opere in cui, tra fonti letterarie 
classiche e “senso della natura”, leggeva “una concezione estremamente poetica 
dell’antichità”. 
 
107. A. MEZIO, L'astrattismo per alfabeto (“Gallerie”), ibid. Mezio si concentra 
sul Dictionnaire de la peinture abstraite di Michel Seuphor (Paris, Hazan, 1957), 
pubblicazione che Mezio riconduceva alla volontà francese di resistere alla “pressione 
americana, e al tentativo di spostare l’asse dei movimenti artistici verso New York e le 
gallerie del Nuovo Mondo”. Parigi, in particolare, “si preoccupa di definire una corrente di 
arte astratta… dotata di caratteristiche sufficientemente originali per resistere alla 
concorrenza delle scuole americane”. In tale panorama, il lavoro di Seuphor individua 
quattro centri “di produttività per la storia dell’arte non figurativa”: l’Olanda, Parigi, la 
Germania degli espressionisti “e finalmente l’America”. Il volume aveva il merito di 
“rifutare il gergo della critica ermetizzante”, e di presentarsi “come un lavoro di facile 
consultazione”. In coda alla recensione al volume, Mezio da un lato segnala l’esposizione 
Cinquant’anni di arte astratta presso la galleria parigina Creuze, dall’altra indica alcune 
pubblicazioni attraverso le quali era possibile approfondire l’argomento del non figurativo: 
dalla Art abstrait di Marcel Brion (Paris, Michel, 1956) a L’Aventure de l’art abstrait di 
Michel Ragon (Paris, Laffont, 1956); da Organicità e astrazione di Bianchi Bandinelli 
(Milano, Feltrinelli, 1956; “Il Mondo” aveva ospitato la recensione di Scarpellini al 
volume, si veda 1957, n. 16) ad un volume che – in accordo con le posizioni di Mezio e dei 
collaboratori del settimanale - sarebbe piaciuto a chi “vuol sentire la campana dei 
dissidenti” rispetto al “nuovo pompierismo d’avanguardia”, vale a dire Contre l’art 
abstrait di Robert Rey (Paris, Flammarion, 1957).  
 
108. A. CEDERNA, La città smontabile (“Roma in pezzi”), IX, 32, 6 agosto 
1957, p. 13. Sulla situazione di piazza Navona che, fino alla “sopraelevazione” ultimata in 
quei giorni, era “fortunosamente scampata, negli ultimi novant’anni, alle reiterate premure 
sventratrici di architetti, archeologi, professori di storia dell’arte”. La sopraelevazione in 
questione, consistente in “un lungo attico con cinque finestre orizzontali, sopra il tetto di un 
bel palazzo cinquecentesco”, era l’ultimo esempio di interventi analoghi messi in atto per 
esempio “sopra l’isolato di S. Giacomo degli Spagnoli”, o in via del Governo Vecchio. Il 
discorso di Cederna si amplia fino ad abbracciare “tutto il centro di Roma che “si sgretola”, 
e finisce per toccare tre punti in particolare, altrettanti monstra architettonici ed urbanistici: 
la costruzione del “nuovo ospedale di S. Giovanni alle spalle del vecchio, tra via Amba 
Aradam e via S. Stefano Rotondo”; il progetto di una “colossale propaggine” del Ministero 
delle Telecomunicazioni “nientemeno che a un passo dalla Fontana di Trevi”; i lavori in 
corso in piazza Campitelli, della quale era stato in precedenza operato uno sfondamento in 
seguito alla apertura “di quella strada micidiale che è via del Mare”.  
 
109. A. MEZIO, Gioielleria sacra e profana (“Gallerie”), ibid. Alla Galleria 
Sagittarius erano esposti “gli ori dello scultore Signorini”. Mezio approfitta dell’occasione 
per impostare un discorso generale “circa le arti minori, o applicate”, e conclude che “la 
diffidenza tradizionale per le gioie è dovuta” a “la difficoltà di fare entrare nella categoria 
dei prodotti artistici un tipo di oggetto fatto per gravitare in una sfera diversa da quella in 
cui si muove l’opera d’arte”, “e che perciò sfugge al controllo dello specialista”. I gioielli – 
e quelli di Signorini non facevano eccezione – vivono “simultaneamente su due piani 
diversi: quello della creazione personale e il piano dell’incantesimo, della fascinazione e 
dell’irrazionale”. Gli oggetti di Signorini avevano un “carattere ermetico”, marcato 
“attraverso un processo di stilizzazione” che rivelava l’“elegante eclettismo” dell’artista. 
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Mezio conclude ribadendo che la gioielleria è “la cosa più importante per la storia della 
società”, nonostante il Novecento non fosse ancora riuscito a crearle uno stile: 
“dilettanteschi e volgari” i monili di Picasso, “una curiosità senza seguito” l’oreficeria 
surrealista di Dalì.  
 
110. A. CEDERNA, Distruggere i parchi (“Roma in pezzi”), IX, 33, 13 agosto 
1957, p. 13. Nella seduta del 30 luglio, il Consiglio comunale aveva approvato una 
convenzione con il Governo francese “che liquida definitivamente il grande e 
incontaminato parco della Villa Strohl-Fern”. Cederna ripercorre la storia recente del 
parco, che era “stato lasciato in eredità dal vecchio proprietario alla Francia, a patto che 
restasse inalterato il suo aspetto paesistico e naturale”. La convenzione in questione 
consentiva alla Francia la “costruzione della nuova sede del Liceo Chateaubriand”; “la 
restante parte… passa al Comune di Roma, per diventare parco pubblico”. Cederna 
denuncia l’assurdo urbanistico di una costruzione che avrebbe portato nel parco “un 
migliaio di persone” e “centinaia di nuove macchine”; dà notizia del dibattito scaturito da 
tale approvazione tanto in Consiglio comunale quanto alla Camera; aggiorna i lettori de “Il 
Mondo” sulla drammatica situazione in cui versavano parchi e ville della capitale.  
 
111. E. BATTISTI, Lo spazio figurativo, ibid. Recensione di Spazio figurativo dal 
Rinascimento al Cubismo (Torino, Einaudi, 1957; edizione italiana di Peinture et Société di 
Pierre Francastel). Battisti stralcia alcuni passi del volume, focalizzando il trapasso dal 
rinascimentale “senso di corporeità e potenza” ad “una visione prospettica più 
indeterminata ed elusiva”; infine, si concentra sulla “impaginazione prevalentemente 
bidimensionale” del Novecento: un “antirinascimento” che, “nell’arte moderna, ha… 
stravinto”.    
 
112. U. PROTA-GIURLEO, Architetto perduto (“Lettere scarlatte”), IX, 34, 20 
agosto 1957, p. 6. Prota-Giurleo replica a Pane (1957, n. 102) ed afferma di non avere 
affatto inteso “depennare… Fanzago Cosimo dall’albo degli architetti”, ma di essersi 
limitato a discutere qualche “erratissima attribuzione”. 
 
113. S. ONUFRIO, Arte umana, ibid., p. 8. Recensione a L’arte nella vita dell’uomo 
di Giusta Nicco Fasola (Pisa, Nistri Lischi, 1956). L’esigenza espressa dall’autrice, scrive 
Onufrio, intellettuale di formazione crociana, “è di concepire l’arte quale momento vivo e 
integrante dell’esistenza e della vita dell’uomo, come problema di integrante umanità”; 
“pur affermando da principio di voler muovere non da una mera revisione dell’estetica 
crociana, ma addirittura rimettendo in discussione le premesse stesse in cui essa si muove, 
non ci pare abbia saputo dare una giustificazione teoretica fondata di tale assunto, e… si 
mantiene nell’ambito dell’estetica crociana più matura”.  
 
114. P. SCARPELLINI, Attenzione per Cortona!, ibid., p. 13. Scarpellini si 
interessa di quanto in quei mesi stava accadendo a Cortona: la costruzione, su proposta 
“dell’Amministrazione ospitaliera e del Comitato Civico Cortonese”, di un nuovo ospedale 
di “centodieci metri di lunghezza” al di fuori dell’abitato della città. Tale progetto, criticato 
dal “Sovraintendente prof. Barbacci”, avrebbe arrecato ingenti danni alla città, ovunque 
fosse stato realizzato: danni “alla bella geometria delle mura etrusche” o al monte di 
Sant’Egidio, per esempio. Il Sovrintendente aveva indicato due diverse sedi per attutire 
l’impatto della costruzione: “il cosiddetto Torrino” e “il Sasso presso Camucia”.     
 
115. S. SURCHI, Il ponte semiaperto (“Aria di Firenze”), ibid. Sulla riapertura, 
datata 2 agosto, del ponte fiorentino di Santa Trinita distrutto dai tedeschi nelle fasi 
conclusive della seconda guerra mondiale (sul ponte anche 1958, n. 54). Il progetto di 
ricostruzione delle “tre elegantissime arcate concepite dall’Ammannati” era stato affidato 
all’architetto Riccardo Gizdulich ed all’ingegner Emilio Brizzi, che avevano optato per il 
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criterio filologico del “come era e dov’era”. Surchi fa il punto anche sulla situazione delle 
statue delle Stagioni “collocate agli imbocchi del ponte”, ma che non erano previste nel 
progetto originale dell’Ammannati: i fiorentini erano divisi in merito all’opportunità di 
risistemare le statue dov’erano prima che sul monumento si abbattesse la furia dei nazisti. 
Non tutto insomma era risolto, “e l’inaugurazione ufficiale” era “stabilita per il prossimo 
novembre”.  
 
116. A. CEDERNA, Proposta per le Olimpiadi (“Roma eternit”), IX, 35, 27 
agosto 1957, p. 13. Cederna riprende questioni sollevate per la prima volta quasi due anni 
prima (1955, nn. 135, 137): la costruzione di “uno stadio per cinquemila persone… lungo 
l’Appia Antica al di sopra delle catacombe di S. Callisto” e, più in generale, la decisione di 
utilizzare “per le gare atletiche delle prossime Olimpiadi” “particolari ambienti e 
monumenti antichi di Roma”. Cederna si rivolge al presidente del Coni e, con sarcasmo, 
consiglia che si approfitti per inserire i monumenti romani “nel ritmo pulsante della vita 
moderna”; che le olimpiadi siano l’occasione “per realizzare alcune opere… urbanistiche 
assolutamente improrogabili”; che l’idea di romanità, di “spettacolo”, di “messinscena” sia 
perseguita “sempre secondo la lungimirante visione mussoliniana”. Menzionato, in tale 
panorama, il “grande monumento a Dante, vate d’Italia e precursore delle olimpiadi a 
Roma”, progetto che rispondeva ai medesimi obiettivi di “magnificenza” (il progetto era 
già stato contestato in 1955, n. 157).  
 
117. LUCA, La porta stretta, IX, 36, 3 settembre 1957, p. 4. Lo scritto appartiene 
al filone della polemica con l’intellighenzia comunista, polemica perlopiù portata avanti 
dagli autori del “Taccuino” (si veda, per esempio, 1953, nn. 17, 22, 28, 42, 45, 59). La 
Commissione di controllo della federazione romana del Partito Comunista era “al lavoro 
per stabilire se i dieci redattori del periodico culturale Città Aperta sono indegni di 
appartenere al glorioso partito della classe operaia”. Tra gli articoli comparsi nell’ultimo 
numero della rivista e in odore di eresia, una intervista a Renato Guttuso “nell’intento di 
arrivare a un rinnovamento nel fronte realista delle arti”.   
 
118. A. CEDERNA, Il restauratore incerto (“La consevazione dei monumenti”), 
ibid., p. 13. Cederna ragiona attorno al volume di Alfredo Barbacci, Il restauro dei 
monumenti in Italia (Roma, Istituto Poligrafico dello Stato-Libreria dello Stato, 1956). Il 
nome di Barbacci non era nuovo sulle colonne de “Il Mondo”: Scarpellini aveva fatto 
menzione delle sue battaglie per la tutela dei beni paesistici e architettonici della città di 
Cortona (1957, n. 114). Il volume di Barbacci, commenta Cederna, spiega “bene 
l’immaturità della nostra posizione di fronte al passato e una generale e fondamentale 
mancanza di principi”. Immaturità per la quale l’autore del libro aveva individuato due 
cause, due “vizi mentali”: “una specie di storicismo a rovescia, per cui si crede di poter 
continuare a fare e a disfare come in passato”; una errata concezione del rapporto tra antico 
e moderno, concezione che non tiene conto del fatto che “l’edificazione della città 
moderna” deve essere sottratta alla “empirica legge del caso”, e “puo’ essere risolta solo 
sul piano generale, urbanistico”. 
 
119. LUCA, La porta stretta, IX, 37, 10 settembre 1957, p. 4. Sui frutti della 
monumentomania, “male antico del costume italiano”: nella settimana precedente, “ne 
sono stati inaugurati altri due, uno a Chivasso, per i caduti in guerra, e uno a Marcinelle, in 
ricordo dei minatori italiani periti nella tragica miniera”. E ancora: un monumento “in 
onore di Garibaldi… sul luogo ove sbarcarono i Mille”, il monumento romano in onore di 
Dante (sul quale anche 1955, n. 157; 1957, n. 116) e, soprattutto, “quello che si sta 
erigendo in Arpino, sotto la vigile cura dell’on. Andreotti”, “in onore di Marco Tullio 
Cicerone”. Il progetto dell’opera era stata affidato allo scultore Ferruccio Vecchi. Il 
collaboratore de “Il Mondo” cita, a tal proposito, le parole di Corrado Alvaro che, specie in 
riferimento al monumento in ricordo delle vittime di Marcinelle, denunciava come 
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attraverso statue e cerimonie “si crede di rimediare alle colpe e alle trascuratezze”.  
 
120. G. RAIMONDI, Pitture toscane sul muro (“La valigia delle Indie”), ibid., p. 
13. Con un omaggio ad Ottone Rosai (che segue i medaglioni in morte dell’artista a firma 
dello stesso Raimondi e di Alfredo Mezio, 1957, nn. 78, 87) si apre un articolo dedicato 
alle “opere salvate, le pitture dei pittori fiorentini, o che a Firenze lavorarono, recuperate da 
chiese, da conventi, perfino da strade, dove andavano in rovina”, e conservate al Forte 
Belvedere. Opere del Trecento e del Quattrocento, soprattutto. Raimondi pubblica alcuni 
passi critici di Cennino Cennini e si concentra sulle opere di Maso di Banco, Andrea 
Orcagna, Giottino, Paolo Uccello, Filippo Lippi, Piero della Francesca, Botticelli.  
 
121. E. BATTISTI, Un dilettante del Seicento, IX, 38, 17 settembre 1957, p. 13. 
La “edizione critica delle Considerazioni sulla pittura di Giulio Mancini, a cura di Adriana 
Marucchi, con un amplissimo commento di Luigi Salerno, inaugura la serie di Fonti e 
Documenti inediti per la storia dell’arte dell’Accademia Nazionale dei Lincei” (Roma 
1956). Battisti loda l’iniziativa dei Lincei, ma ricorda come “i tentativi precedenti non sono 
stati molto fortunati”: l’Istituto di Archeologia e Storia dell’Arte, infatti, “si è fermato dopo 
aver ristampato il Baglione, il Bellori e il Pascoli”; “le fonti pubblicate dalla Sansoni in 
edizione critica… si sono limitate, se non erro, agli scritti dell’Alberti e di Piero”. 
 
122. S. SURCHI, Pioggia sulla Badia (“Aria di Firenze”), ibid. Surchi si sofferma 
sulle gravi condizioni in cui versava la “Badia fiorentina, l’antichissima chiesa di via del 
Proconsolo che risale a mille anni fa”: “attraverso certi squarci prodottisi nel soffitto”, 
infatti, “passava la pioggia”. Ingente era, inoltre, il rischio che i fedeli ed i visitatori fossero 
“colpiti dalle pietre che non di rado si staccavano dalla facciata” e dal campanile. Della 
questione si stava occupando Lorenzo Salazar, “commissario prefettizio” 
“provvisoriamente insediato in Palazzo Vecchio” “in attesa di nuove elezioni comunali”.  
 
123. A. CEDERNA, Passeggiata nella valle (“Il giardino d'Europa”), IX, 39, 24 
settembre 1957, p. 13. Cederna appunta alcune note a margine di una visita alle ricchezze 
paesistiche ed artistiche della Valtellina (sul tema anche 1965, n. 85). La passeggiata di 
Cederna muove da Teglio e, attraverso Chiuro, Ponte, Tresivio, Pendolasco e Montagna, si 
conclude a Sondrio. La parte conclusiva dell’articolo è riservata al “disfacimento” che, 
sulla scorta della “incuria dei responsabili”, della “mancanza di idee generali”, delle 
“velleità di progresso”, stava colpendo anche quelle zone: la città di Sondrio, per esempio, 
“avanza senza regola nella pianura… addensandosi sconsideratamente lungo la strada 
provinciale, con edifici assai più alti che bassi”; a Grosio “è in condizioni precarie il 
complesso monumentale della chiesa gotica di S. Giorgio”; “a Mazzo vanno in rovina 
magnifiche case affrescate”; “a Tirano i frati vorrebbero eliminare la piazza antistante il 
celebre santuario cinquecentesco della Madonna”. E ancora, incuria o cattivi interventi 
avevano lasciato il segno nella “chiesa della Sassella dopo Sondrio”, in quella di S. Pietro 
di Berbenno e a Sondalo, Bianzone, Villapinta, Traona, Morbegno.         
 
124. V. CIARDO, L'archeologo di campagna (“Aria di provincia”), ibid. Tra 
letteratura e costume, Ciardo traccia il profilo di “don Ugo Serafino”, “sorvegliante agli 
scavi dell’antica città greco-romana di Locri”. Serafino aveva “finito per affezionarsi al 
mondo delle cose morte” e, arricchita la mente “di una quantità di nozioni storiche e 
mitologiche”, si sentiva autorizzato “a prendere posizione nelle questioni più controverse”, 
tenendo testa al “soprintendente De Franciscis”.  
 
125. A. CEDERNA, Triennale malinconica (“Il giardino d'Europa”), IX, 40, 1 
ottobre 1957, p. 13. Cronache dalla “undicesima Triennale milanese” dell’architettura. 
“Triennale più inconsistente che mai, specchio fedele dei mali che affliggono la nostra 
cultura architettonico-urbanistico-espositiva”. Due le sezioni in cui la esposizione era 
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articolata: “la Struttura e il Quartiere”. Per quanto concerne la struttura, “si parte dal 
Tesoro di Atreo (anzi, dalle fotografie di strutture perfette, fiore, cristallo, femore umano) 
e si arriva, attraverso qualche plastico e centinaia di ingrandimenti fotografici, ai grattacieli 
milanesi, per altro urbanisticamente sballati”. L’impressione era quella della “solita” 
“esaltazione estetizzante della tecnica” e della “architettura considerata formalisticamente 
come oggetto d’arte, al di fuori di qualunque concreta relazione urbanistica, storica, 
culturale”. “Ancora peggiore la sezione riguardante il Quartiere”: anche qui, “una sequenza 
di immagini mute”, “nella completa trascuranza di tutti quei dati economici, sociali, 
giuridici, igienici, politici, urbanistici” determinanti per la riuscita di un quartiere. Lo 
stesso criterio era sotteso alla presentazione dei prodotti dell’arte industriale e dell’arte 
grafica, fatti sembrare “oggetti preziosi, creati in arcane fucine”. Avevano prevalso, 
osserva Cederna, “un vago storicismo dilettantesco” a scapito dell’“impegno critico” e di 
una “corretta presentazione dell’elemento tecnico-industriale”. Sono pubblicate nelle 
ultime righe alcune critiche mosse alla Triennale dal Movimento Studi per l’Architettura 
(sul congresso organizzato a margine della mostra, 1957, n. 131).     
 
126. P. SCARPELLINI, “Cose viste” di un pittore, ibid. Recensione di Quasi un 
diario di Vincenzo Ciardo (Napoli, Mele, 1957), volume che costituisce altra prova del 
fatto che “i pittori meridionali sono stati assai spesso scrittori vivaci: Morelli, Dalbono, 
Cammarano, Guardascione, Siviero”. Scarpellini traccia il profilo di Ciardo, che a partire 
dal 1955 era diventato collaboratore de “Il Mondo” di Pannunzio. Il volume si informa in 
parte di “bozzetti di vita, ritratti di artisti, evocazioni di paesaggi salentini, trattati con 
gentilezza e con misura”; in parte – le pagine di Ciardo pubblicate su “Il Mondo” ne sono 
un esempio - è dedicato “all’arte e agli artisti di Napoli”. In quest’ultima sezione 
compaiono aneddoti relativi a scultori, pittori ed intellettuali quali Gemito, Bovio, Di 
Giacomo, Dalbono, Angelo Conti, Palizzi, Morelli, Vittorio Pica, Giuseppe Casciaro, De 
Nittis.    
 
127. (n. f.), Longanesi (“Taccuino”), IX, 41, 8 ottobre 1957, p. 2. In morte di Leo 
Longanesi (segue di poco un omaggio di Raimondi, 1957, n. 150). A Longanesi, maestro di 
giornalismo di Pannunzio e di Benedetti, fondatore dell’“Espresso”, è reso onore 
nonostante, nel secondo dopoguerra, “si era allontanato dai vecchi amici per capeggiare un 
drappello di guastatori la cui compagnia non poteva farlo contento”. Di Longanesi sono 
ricordati gli anni tra le due guerre: “intorno a Longanesi si incontrarono nomi di varie 
esperienze”, e “ricordare i nomi dei compagni di allora è un po’ come rifare la storia 
intellettuale in questi ultimi vent’anni”. Longanesi, “esempio di indipendenza, di libera 
critica, di dissidenza”, il cui ideale “era un’Italia civile, fattiva, vivace, moderna”; 
Longanesi riferimento degli autori de “Il Mondo” nonostante l’“elegante… qualunquismo 
che trabocca dalle pagine dell’opera recente”. 
 
128. E. BATTISTI, Quattro età del Rinascimento, ibid., p. 13. Recensione del 
volume di Wylie Sypher Four stages of Renaissance style (Garden City, Doubleday, 1955). 
Battisti sottolinea come gli “schemi” utilizzati da Sypher (intellettuale “profondamente 
imbevuto di cultura e critica figurativa”, da Focillon a Pevsner, fino a Panofsky) siano 
quelli di Wölfflin, Worringer e Read, studiosi da cui mutua le categorie; nel testo, “la storia 
delle arti viene… assorbita dalla storia della cultura”. La principale obiezione sollevata da 
Battisti “riguarda la possibilità stessa di una distinzione per stili fatta partendo da schemi 
generali”.  
 
129. A. MEZIO, La cultura del Bonaventura (“Gallerie”), ibid. Discussione 
generale sul sistema delle arti in Italia (di argomento analogo 1957, n. 44, 51) che prende 
l’abbrivo dalla segnalazione del “siluramento di Pallucchini alla segreteria della Biennale” 
(sulla Biennale, Mezio avrebbe avuto modo di approfondire in 1957, n. 134). Mezio lascia 
da parte la questione-musei e si occupa del proliferare, in Italia, dei premi per la pittura e 
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per la scultura, perlopiù indetti dallo “Stato mecenate” (già attaccato nel citato 1957, n. 
44): “una delle forme peggiori di retorica ereditata dal fascismo”. Mezio aggiunge che 
Morandi, De Pisis, Rosai, De Chirico, “cioè i pochi artisti autentici d’oggi, non sono stati 
rivelati dai premi”. Premi che, di contro, “hanno abbassato il livello della cultura media, 
hanno moltiplicato i dilettanti… hanno creato delle clientele che formano la massa di 
manovra dei sindacati”. La connivenza con lo Stato degli artisti e delle “grandi mostre” era 
chiara: Biennale e Quadriennale, per esempio, “sono degli organismi sottoposti alla 
pressione delle nuove leve artistiche, che chiedono democraticamente la loro fetta nella 
torta delle spese ufficiali e un posto al sole”; “il Totocalcio artistico deve funzionare in 
modo che possano beneficiarne a turno i diecimila iscritti ai vari sindacati culturali”. Le 
principali forze politiche non erano ovviamente esenti da colpe: se “i parlamentari 
comunisti presentano dei progetti di legge perché ogni provincia abbia la sua mostra 
annuale (naturalmente col concorso finanziario dello Stato)” e la Cgil “si batte per ottenere 
l’albo professionale degli artisti”, “i democristiani… accarezzano sempre il progetto di 
riaprire l’Accademia d’Italia”.  
 
130. A. BONSANTI, Il portolano, IX, 42, 15 ottobre 1957, p. 7. In tre paragrafi 
distinti, Bonsanti accenna a questioni d’arte. In primo luogo, qualche nota suscitata dalla 
lettura del “capitolo dedicato a Picasso” de La corrida du premier mai di Jean Cocteau 
(Paris, Grasset, 1957): pagine scritte “in occasione della grande mostra che il pittore tenne 
a Roma, e altrove” (su Picasso nell’anno delle mostre di Milano e Roma, e ancorché non si 
tratti di una recensione alla esposizione, si veda 1953, n. 29), e che intendono ragionare 
sulla applicabilità all’arte picassiana della categoria di “realismo”. Nel secondo paragrafo e 
nell’ambito della segnalazione del volume di Jean Paris, James Joyce par lui-même (Paris, 
Éditions du Seuil, 1957), è fatta menzione del “famoso ritratto che, di Joyce, fece 
Brancusi”. Infine, Bonsanti si sofferma ancora sul rapporto tra Picasso e Cocteau: il 
settimanale francese “Arts-spectacles del 2 luglio” aveva pubblicato alcune considerazioni 
dello scrittore, tra cui riferimenti e giudizi sull’artista spagnolo.    
 
131. A. CEDERNA, La città sotto tutela (“Antico e moderno”), ibid., p. 13. A 
margine della Triennale milanese (1957, n. 125), era stato organizzato un congresso sulla 
“attualità urbanistica del monumento e dell’ambiente antico”. Cederna saluta un evento che 
finalmente portava al centro dell’attenzione “il problema di creare la città nuova senza 
intaccare l’antica”. Menzionate, in particolare, le parole di Luigi Piccinato, Ludovico 
Quaroni e, soprattutto, Roberto Pane: questione importante, dopo le polemiche con 
quest’ultimo scatenatesi proprio sulle colonne de “Il Mondo” (a tal proposito si veda 1957, 
nn. 9, 15, 18, 43; Pane sarebbe intervenuto a proposito dei temi discussi nel Congresso in 
1957, n. 147). Cederna sottolinea, inoltre, la dimensione internazionale del congresso, e 
rimarca il valore degli interventi di alcuni dei relatori stranieri. Circa le relazioni degli 
italiani, sottolinea come insufficiente fosse stata la “documentazione del vandalismo 
italiano, e la volontà di indagarne le cause profonde”.    
 
132. E. BATTISTI, L'arte in Sabina, ibid. Battisti dedica un breve articolo alla 
mostra Opere d’arte nella Sabina aperta in quelle settimane a Rieti. La visita 
all’esposizione costituisce l’occasione per una discussione generale sul Lazio, regione ricca 
“di monumenti architettonici specialmente medievali, di palazzi e di affreschi barocchi”, 
cui faceva da contraltare uno “scarso” “patrimonio di pitture e sculture mobili”. Roma 
aveva “creato attorno a sé il deserto”: “cessata la fioritura monastica e comunale, la 
provincia è divenuta satellite”. Sulla mostra: Luisa Mortari aveva raccolto opere che 
rappresentavano l’arte sabina a partire dall’“intenso” “fondo religioso medioevale” e per 
finire con il Seicento: a titolo esemplificativo, pezzi di Luca di Tommè, Zanino di Pietro, 





133. A. CEDERNA, Monumenti e fantascienza (“I vandali in casa”), IX, 43, 22 
ottobre 1957, p. 13. Cederna riprende la sequenza di scritti sugli sventramenti che, da 
qualche anno, avevano cambiato il volto di Milano (sulla città anche 1950, n. 10; 1951, nn. 
3, 5; 1952, nn. 16, 29; 1954, nn. 40, 48, 83, 89; 1956, nn. 20, 22, 24, 27, 58; 1957, nn. 11, 
19). La questione è impostata riportando all’attenzione vecchi casi già indagati e nuovi 
episodi figli della volontà distruttrice “dei responsabili dell’architettura milanese”: la 
demolizione della chiesa di S. Giovanni in Conca, la manomissione della chiesa di S. 
Michele ai Nuovi Sepolcri, lo sfondamento degli “archi medievali di via Manzoni”, la 
progressiva e deliberata eliminazione dell’“interessante complesso urbanistico compreso 
fra via Dante, via Meravigli e via S. Giovanni sul Muro”. Del complesso faceva parte 
anche “una vecchia chiesa con annesso convento, S. Vicenzino”: alla chiesa Cederna 
riserva la parte finale dello scritto.  
 
134. A. MEZIO, La crisi della Biennale (“Gallerie”), ibid. Gli ultimi articoli di 
Mezio si erano concentrati sul sistema delle arti in Italia (1957, nn. 44, 51, 129). In tale 
panorama, il presente scritto si informa di un bilancio della “gestione Pallucchini”, al cui 
“siluramento” alla segreteria della Biennale, il critico d’arte de “Il Mondo” aveva già fatto 
riferimento nell’articolo dell’8 ottobre. Mezio esprime un giudizio positivo nei confronti di 
“dieci anni di amministrazione spregiudicata e intelligente” della Biennale, anni che 
“saranno ricordati come uno dei periodi più vivaci negli annali” della esposizione 
veneziana. Pallucchini, aggiunge Mezio, aveva saputo “mascherare la crisi della Biennale, 
moltiplicando le iniziative, aprendo i Padiglioni dei Giardini a tutte le correnti nuove, e 
articolando il panorama un po’ spericolato dell’attuale produzione artistica con una serie di 
memorabili retrospettive”. Tra i difetti della sua gestione, quello di “non essersi opposto 
alle richieste demagogiche dei sindacati artistici, chiudendo la porta del padiglione italiano 
alle nullità, e di non aver messo in opera il programma di una Biennale selezionata”. Il 
compito di resistere “ai maneggioni che hanno già in mano le redini dell’esposizione 
veneziana” sarebbe toccato, da lì in avanti, all’“uomo di paglia Dell’Acqua”. La crisi della 
Biennale, tuttavia, rientrava in un fenomeno globale, determinato dal moltiplicarsi di 
grandi esposizioni e dalla “produzione sempre più frettolosa e improvvisata” da parte degli 
artisti. Le ultime considerazioni riguardano appunto il mutamento del mercato e “la crisi” 
che “tocca il posto dell’artista d’oggi e i suoi rapporti con la società”.    
 
135. C. LAURENZI, Ricordo di un pittore (“Usi e costumi”), ibid., p. 16. Tra arte 
e costume, Laurenzi dedica un medaglione a Carlos Mérida, “senza dubbio, uno dei maestri 
della pittura contemporanea”. Laurenzi si concentra sul successo italiano di Mérida, 
successo immediato perché connesso con il fatto che “lo presentarono come un pittore 
messicano” (alla diffusione della moda messicana nel secondo dopoguerra, non fu estraneo 
il successo ottenuto dagli artisti di quel Paese alla venticinquesima Biennale veneziana: a 
tal proposito, si veda la recensione alle opere in mostra firmata dal critico de “Il Mondo”, 
1950, n. 39). Laurenzi si sofferma, in chiave aneddotica, sui soggiorni e le mostre romane 
dell’artista. Laurenzi lo ricorda per esempio “all’ingresso del saloncino di Piazza del 
Popolo” (è probabile il riferimento corra alla Galleria del Pincio): “con una cortesia 
piuttosto apatica”, Mérida ascoltava le reazioni dei visitatori della mostra. I suoi quadri 
“astratti” a molti “parvero bizzarri e gratuiti”. Insomma, si era attirato del sospetto perché 
aveva “ignorato il folklore” e gli “aneddoti”, rifugiandosi nella “schematizzazione della 
forma”.    
 
136. L'INVITATO, Lo svedese (“I giorni”), ibid. Sugli svedesi frequentatori del 
Caffè Greco tra Otto e Novecento, a partire da Hans Christian Andersen, un cui ritratto era 
appeso alle pareti del Caffè.  
 
137. L. CECCHI PIERACCINI, Spadini ad Ariccia (“Vecchie agendine”), IX, 
44, 29 ottobre 1957, p. 13. Nella prima parte dello scritto, ricordi di Spadini, nel 1919 ad 
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Ariccia: ricordi di vita, che fotografano l’artista “giovane e apparentemente vigoroso”, “ma 
minato da una infame nefrite”. Nella seconda parte, menzionata una “mostra postuma di 
Luigi Galli” in via del Babuino; i “suoi disegni classicheggianti fanno pensare a quelli del 
Guercino”. Altri appunti sparsi, ricordi dell’immediato dopoguerra, vedono Leonetta 
Pieraccini citare Degas, Derain; infine, Claude Lorraine, Pussin, Piranesi, Klimt, alle cui 
opere facevano pensare “gli aspetti di paesaggio” dei colli romani.  
 
138. A. CEDERNA, Guastatori sotterranei (“I vandali in casa”), ibid. Sulle 
“nuove massicce demolizioni del sottosuolo romano” “effettuate… in tutta tranquillità, a 
due passi dal Colosseo, là dove il Monte Paschi di Siena, con tutti i permessi del caso, ha 
distrutto la chiesa di S. Maria di Loreto in via S. Giovanni in Laterano” (su S. Giovanni in 
Laterano anche 1955, n. 151; 1956, n. 31). “A poco più di un metro al di sotto del piano 
della chiesa”,  erano stati scoperti “mosaici” e “imponenti muri di laterizio”: si trattava, in 
tutta probabilità, dei “poveri superstiti relitti di un grande edificio antico che si estendeva 
dove ora si apre il cratere per le fondazioni della nuova esattoria”. “Anche un analfabeta”, 
conclude Cederna, “poteva prevedere che costruire qui sarebbe stato disastroso”. Le 
autorità erano “venute meno al loro elementare dovere di vincolare tutta l’area”. 
 
139. A. MEZIO, La collezione Cavellini (“Gallerie”), ibid. La collezione Cavellini 
era presentata alla Galleria d’Arte Moderna di Roma. Mezio definisce tale raccolta un 
“documento più unico che raro nel collezionismo italiano”, che “completa la collezione 
Guggenheim di Venezia, più anziana e più ricca di esemplari rappresentativi, 
aggiungendovi un ricco campionario di varianti non-figurative”. “Un fortissimo gruppo di 
Birolli” costituiva il nucleo originario di una collezione che poi aveva abbracciato opere di 
Guttuso, Cassinari, Morlotti e Santomaso. Artisti che, “prima della… conversione 
all’astrattismo” (va escluso Guttuso), erano stati tenuti in scacco per alcuni anni dalle 
“espressioni di forza” picassiane. Venendo ai difetti della collezione. La raccolta “soffre… 
di un certo squilibrio”: “per essere, come vorrebbe, un’antologia internazionale, vi 
mancano troppi nomi europei e americani (De Staël, Tobey, Pollock, Tomlin, Gorky)”. 
Inoltre, “parecchi artisti vi sono rappresentati con opere sbiadite”; oltre a Manessier, per 
esempio, Dubuffet, di cui erano stati antologizzati quadri che non davano “un’idea del suo 
temperamento violentemente satirico e scoppiettante di salute” (per i primi apprezzamenti 
di Mezio nei confronti dell’arte bruta, 1954, n. 38; 1956, n. 125). Di contro, troppo spazio 
ed attenzione avevano ricevuto “artisti esauriti o di secondo piano” come Gischia o Tal 
Coat. E ancora. “Per essere un panorama astratto registra molti prestiti da altre parrocchie: 
figurativi… figurativi camuffati da astrattisti (Brauner, Matta, Turcato), cacciatori di 
criptogrammi e di indovinelli lirici come Cagli, Capogrossi [sul quale si legga la potente 
stroncatura di 1950, n. 7] o il tartareo Burri, vero principe delle tenebre, le cui 
composizioni in tela di sacco acquistano, in questo regno dell’esaltazione cromatica e della 
linea magnetica, una coerenza che fa spicco nel repertorio un po’ stanco e iterativo della 
pittura senza immagini” (il giudizio positivo espresso riguardo ai Burri in collezione 
Cavellini riscatta le critiche feroci espresse nei confronti dell’arte dei sacchi negli anni 
precedenti; si veda, a tal proposito, i medesimi articoli citati qui sopra a proposito di 
Dubuffet, artista che nella testa di Mezio era parte della genealogia visiva di Burri). La 
collezione, conclude Mezio, rispecchiava la sensibilità di un uomo il cui gusto era rimasto 
“fedele” al “mondo sfaccettato, l’intelaiatura disegnativa, i toni freddi e la scrittura risentita 
che caratterizzano le ricerche dei gruppi milanesi di avanguardia tra il 1945 e il 1950”: in 
tale panorama, “il piccolo museo astratto diventa un ufficio di rappresentanza obbligata”.     
 
140. A. BONSANTI, Il portolano, IX, 45, 5 novembre 1957, p. 9. Bonsanti 
ricostruisce incontri e frequentazioni a “San Domenico sotto Fiesole”, “durante l’inverno e 
la primavera del ‘44”: tra i “residenti” c’erano anche i Carena e Bruno Bramanti; tra i 





141. A. CEDERNA, Gli sventratori pentiti (“I vandali in casa”), ibid., p. 13. Sulla 
decisione da parte dei “responsabili dell’urbanistica milanese” di rinunciare alla 
costruzione del secondo tratto della Racchetta (su Milano anche 1950, n. 10; 1951, nn. 3, 5; 
1952, nn. 16, 29; 1954, nn. 40, 48, 83, 89; 1956, nn. 20, 22, 24, 27, 58; 1957, nn. 11, 19, 
133. In 1957, n. 19, Cederna aveva accennato alla Racchetta). Cederna ricorda ai lettori de 
“Il Mondo” in che cosa consisteva l’operazione: la Racchetta era “una nuova strada, anzi 
arteria larga venticinque metri e lunga due chilometri”; strada “ereditata dal piano 
regolatore littorio”, che “devasta tutto quanto il vecchio centro a sud del Duomo”. La prima 
parte era “pressoché compiuta e parte dai pressi di piazza S. Babila e arriva in piazza 
Missori”; della seconda erano stati sospesi i lavori, in attesa, appunto, di una decisione 
definitiva sull’opportunità dell’intervento. Cederna rammenta infine “di che genere sono i 
disastri che essa e le sue diramazioni immediate provocherebbero, qualora si realizzasse 
davvero il suo secondo tratto, da piazza Missori a corso Magenta e via Vincenzo Monti”. 
 
142. A. MEZIO, Tu sei Pietro... (“Gallerie”), ibid. Mezio recensisce Pietro 
Lorenzetti: affreschi nella Basilica Inferiore di Assisi di Cesare Brandi (Milano, Pirelli, 
1957). Il collaboratore de “Il Mondo” ricostruisce la storia degli studi su Lorenzetti, 
riguardo al quale sussistevano dubbi circa “la lista delle opere e la loro distribuzione 
cronologica” e, più in generale, si registrava ancora dissenso attorno alla “personalità 
dell’artista”, specie sulla scorta della “stroncatura” di Bernard Berenson. Circa gli affreschi 
di Assisi, “si scontrano violentemente due tesi”: “la tesi che attribuisce all’artista l’intera 
decorazione del transetto, e quella che limita la sua presenza ad una sola parte di essa”. 
Nella discussione, che “si trascina dal tempo del vecchio Cavalcaselle”, era entrato appunto 
anche Brandi, “confermando la discriminazione” tra “il Lorenzetti autografo… e lo pseudo 
Lorenzetti”.  
 
143. N. FRANK, Vernissages (“Aria di Parigi”), IX, 46, 12 novembre 1957, p. 7. 
Tra arte e cronaca mondana, Frank scrive di alcune gallerie parigine: offerti ritratti di 
galleristi ed artisti e, soprattutto, dei visitatori che “vogliono far credere che sono venuti 
davvero per guardare la pittura”. Casi indagati da Frank e serbatoi di curiosità mondane 
sono la mostra di Lucien Mathelin, “una specie di Sciltian francese”; quella di Félix 
Labisse alla Galerie de France; la “ventina di quadri di Juan Gris” presentati nella “nuova 
galleria” di Kahnweiler. 
 
144. G. RAIMONDI, I contemporanei di Baudelaire (“La valigia delle Indie”), 
ibid., p. 9. Tra le considerazioni di Raimondi a margine della lettura di Baudelaire devant 
ses contemporains di William Thomas Bandy e Claude Pichois (Monaco, Rocher, 1957), 
compaiono anche i nomi di artisti come Manet, Ingres, Delacroix, Corot, Daumier.  
 
145. G. NOGARA, Il veneziano tradotto in greco (“Studi sul Canova”), ibid., p. 
13. In occasione del “bicentenario della nascita di Antonio Canova”, si stavano 
moltiplicando le manifestazioni: “Mostre al Palazzo dei Trecento a Treviso e al Museo 
Civico di Bassano del Grappa, riordino della Gipsoteca”. Nogara fa il punto sugli studi 
canoviani più recenti, condotti perlopiù da “giovani”: da Elena Bassi a Licisco Magagnato, 
e fino a Gino Barioli. Proprio a cura di Elena Bassi era da poco uscito La Gipsoteca di 
Possagno: sculture e dipinti di Antonio Canova (Venezia, Neri Pozza, 1957), 
pubblicazione sollecitata dall’Istituto di Storia dell’Arte della Fondazione Giorgio Cini, 
diretta da Giuseppe Fiocco. Nogara si ferma sugli aspetti di maggiore novità del volume, 
tra cui la “interessante figura di Canova pittore” (su Canova anche 1957, n. 156; 1960, n. 
65).   
  
146. A. CEDERNA, Roma sventrata (“I vandali in casa”), ibid. “Nuovi massicci 
sventramenti del centro di Roma” erano stati “allegramente progettati dall’assessore al 
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traffico, e illustrati in una conferenza stampa il 28 ottobre” (sul tema anche 1957, n. 148): 
tali interventi consistevano nella costruzione di una “trentina di gallerie per automezzi”, 
che avrebbero “sforacchiato” Roma “in tutte le direzioni possibili”. Cederna lamenta 
l’arretratezza della “mentalità urbanistica ufficiale” e, a dimostrazione di come nulla fosse 
cambiato in più di un lustro, richiama alla memoria dei lettori de “Il Mondo” un primo – e 
analogo - progetto di sventramento, vale a dire la costruzione di “una… arteria da piazza 
Barberini a piazza Augusto Imperatore”: progetto fortunatamente bocciato, anche sulla 
scorta delle proteste di “scrittori e studiosi”, oltreché di alcuni giornali tra i quali il 
settimanale diretto da Pannunzio.  
 
147. R. PANE, La città sotto tutela (“Lettere scarlatte”), IX, 47, 19 novembre 
1957, p. 6. Pane scrive a Pannunzio per sottolineare “quattro ordini del giorno” votati al 
Congresso internazionale che “si è tenuto a Milano presso la XI Triennale” e che erano 
sfuggiti ad Antonio Cederna (sul Congresso aveva scritto appunto Cederna: 1957, n. 131). 
Punti che dimostravano, da parte dei relatori, ferme intenzioni di tutela dell’antico e di 
sviluppo razionale ed umano delle città moderne. 
  
148. A. CEDERNA, Traffico e sventramenti (“Roma in pezzi”), ibid., p. 13. 
Cederna mette la lente sul “piano regolatore del traffico” illustrato un mese prima 
dall’assessore competente (sul piano anche 1957, n. 146). Ancora, al centro dell’analisi, la 
trentina di “gallerie” o “autodotti” che avrebbero bucato in ogni direzione “i colli fatali”. 
Cederna lamenta che, a Roma, mentre “ci si lamenta del traffico”, “si sono fatte sparire 
sotto a nuove costruzioni le ultime zone verdi in tutta la zona centrale e immediatamente 
intorno ad essa”. Cederna descrive analiticamente le vie ed i monumenti minacciati dal 
piano dell’assessore, e si ferma sui giardini e le ville che sarebbero stati distrutti. Dichiara 
inoltre ancora una volta la necessità “di dare a Roma un razionale sviluppo urbanistico”.  
  
149. A. MEZIO, Trent'anni dopo (“Gallerie”), ibid. Recensione a due mostre di 
artiste inaugurate a Roma in quelle settimane (a testimonianza dell’attenzione di Mezio nei 
confronti dell’arte al femminile del primo dopoguerra, tra primitivismo e ricostituzione 
d’oggetto, si veda gli scritti su Deiva De Angelis, Titina Maselli e Katy Castellucci, 1951, 
nn. 17, 31, 32). Laura Di Falco esponeva alcuni “quadretti… alla Galleria romana della 
Cassapanca”. Mezio traccia il profilo della Di Falco, “allieva della Normale di Pisa, 
laureata in filosofia, autrice di un romanzo”, che “oggi rende omaggio” al mito “del pittore 
istintivo”, primitivo. Le opere in mostra dimostravano che “l’ingenuità non esclude 
l’accento giusto dell’arte”; l’artista, specialmente nelle nature morte, aveva saputo deporre 
“non soltanto la materia scabrosa, ma anche l’eccitazione da narratrice, e soprattutto quel 
modo di esprimersi volutamente sciatto che appartiene all’armamentario del romanzo neo-
realista”. Aveva frequentato lo studio del pittore Giovanni Consolazione, del cui “pesante 
espressionismo” aveva trattenuto “solo il gusto di una pittura a base di gamme fredde”. 
Alla Galleria del Vantaggio erano esposte opere di Edita Broglio, per la quale Ungaretti 
aveva scritto una “commossa presentazione”. L’artista era stata nel gruppo di “Valori 
plastici”, e “una delle poche donne ammesse alle discussioni della Terza Saletta di 
Aragno”. “Il programma del 1920 non sembra mutato in Edita”: “il purismo vi compare 
associato a forme di stilizzazione e di decorativismo, che sono tipiche della pellegrina 
nordica”. “Rivista a trent’anni di distanza l’opera della Broglio puo’ sembrare un fatto di 
intellettualismo altrettanto arido della pittura della realtà risuscitata da Sciltian” (su 
Sciltian 1951, n. 86; 1956, n. 120): ma “chi ha vivo nella mente il folto retroscena culturale 
di questi esercizi”, ritrova il profumo della “Ronda”, delle “tavolate di Aragno” e della 
“attività editoriale di Broglio” (a testimonianza della nostalgia di Mezio e degli autori de 
“Il Mondo” per gli anni dell’Aragno si veda, per esempio, 1956, n. 67; 1957, n. 58).    
 
150. G. RAIMONDI, Leopoldo Longanesi (“La valigia delle Indie”), IX, 48, 26 
novembre 1957, p. 9. Omaggio a Longanesi a poche settimane dalla scomparsa (un 
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primo omaggio era comparso ne “Il Mondo” nella pagina del “Taccuino”, 1957, n. 127). 
Raimondi era stato amico e collaboratore di Longanesi fin dai tempi dell’“Italiano”, e di lui 
offre aneddoti vivaci a partire dal primo incontro, datato 1926. Ne ricorda il magistero 
culturale e giornalistico: “tipografia e disegno, completandosi a vicenda, fondendosi sotto 
la sua mano, si palesavano… come il suo mezzo espressivo, come il suo stile”. Ripercorre 
le tappe salienti dell’attività di Longanesi e, in merito alla stagione del “Borghese”, chiude 
con il medesimo imbarazzo palesato dagli autori della pagina politica del “Taccuino”, 
scrivendo di un “rapporto che senza rimedio s’era spezzato”. 
 
151. LEONCILLO, Il fazzoletto rosso (“Lettere scarlatte”), ibid., p. 12. Leoncillo 
utilizza le colonne de “Il Mondo” per polemizzare con un autore dell’“Unità” che, in 
merito alla “Statua della Partigiana che venne inaugurata a Venezia l’8 settembre di 
quest’anno”, aveva criticato la scelta dello scultore di mutare “il colore del fazzoletto della 
Partigiana da rosso [previsto dal progetto originario] in bruno”. Leoncillo precisa che, 
nonostante nelle sue intenzioni il rosso “era da intendersi simbolo tradizionale di eroismo e 
di sacrificio”, la scelta era stata determinata dalla volontà di evitare equivoci sulla 
“partiticità” del monumento.  
 
152. E. BATTISTI, La tecnica e Bramante, ibid., p. 13. Recensione della “grossa 
monografia di Otto Förster su Bramante” (Wien, München, 1956). L’importanza del 
volume di Förster, che “è affine come ricerca allo Zevi e all’Argan” e studioso di “storia 
delle idee”, “non consiste tanto nell’essere l’unico volume d’insieme sul grandissimo 
architetto… ma nel fatto d’affrontare deliberatamente il problema della cultura del maestro 
e dell’ambiente in cui è vissuto”. 
 
153. A. CEDERNA, Proposte per Roma (“La città difesa”), ibid. Sul “numero di 
ottobre della Rassegna del Lazio, rivista mensile dell’amministrazione provinciale 
romana… dedicato a un problema concreto e scottante, cioè alla salvaguardia del centro 
storico e del paesaggio”. Il fascicolo era stato preparato in vista del “convegno dell’Istituto 
Nazionale di Urbanistica, tenutosi quindici giorni fa a Lucca, che aveva come tema la 
tutela del paesaggio urbano e rurale in genere” (sul convegno 1957, n. 155). Tesi costante, 
“negli interventi più qualificati” comparsi nella “Rassegna”, “l’urgenza di provvedimenti 
che sottomettano finalmente l’interesse privato a quello pubblico”, e la necessità di “una 
pianificazione generale”. Tra i problemi segnalati nei medesimi scritti, anche i cedimenti al 
“più gretto interesse privato” da parte dei “funzionari comunali”, e le spese sopportate dai 
“pubblici bilanci” in conseguenza di “speculazioni di privati”. Spazio particolare è reso a Il 
dovere dell’architetto, articolo di Ludovico Quaroni collocato in chiusura di fascicolo. 
 
154. A. MEZIO, Discussioni in famiglia (“Gallerie”), ibid. Sul “congresso 
napoletano dei critici d’arte” (più di due anni prima, Mezio aveva scritto della assemblea 
dell’Aica ad Oxford 1955, n. 119). Tema proposto, “il linguaggio della letteratura 
artistica”, nonostante i vari relatori, per evitare discussioni “di lana caprina”, avessero 
capito che “non era il caso di insistere”: “che la moderna critica d’arte sia spesso astrusa ed 
ermetizzante è purtroppo vero”, tuttavia tale aspetto “riguarda tutta la cultura dell’epoca”. 
Sicché tra i “rari libri che hanno avuto una funzione formativa negli ultimi anni”, si 
potevano contare solo “il Gusto dei primitivi di Lionello Venturi, la monografia di Longhi 
su Piero della Francesca, il Giotto di Carrà e qualche articolo di Soffici ai tempi della 
Voce”. Per il resto, testi inutili firmati dagli “utili idioti della specializzazione”, o lavori di 
epigoni: la stessa rivista “Paragone”, “dove viene allevata la spocchiosa setta dei longhiani, 
è una pubblicazione in gran parte illeggibile e spesso inutile”, scritta da “velleitari” “per i 
quali lo stile sublime del maestro è un genere letterario”. Meglio allora la “onestà 
artigianale” di scritti di “apparenza povera”, sulla scia del “vecchio Cavalcaselle”. 
L’articolo conferma Mezio ancorato alla letteratura d’arte della prima metà del secolo, 
fautore di un antispecialismo centrale nel sistema di critica e cultura dei collaboratori de “Il 
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Mondo” e, contro il cerebralismo e l’ermetismo della cultura del secondo Novecento, 
sostenitore di una critica primitiva, artigianale che faceva il paio con le frequenti prese di 
posizione a favore dell’arte degli ingenui, dei bambini e dei “pittori della domenica” 
(sull’arte dei primitivi e dei bambini, si veda per esempio 1950, nn. 9, 13, 30, 61; 1952, nn. 
4, 24, 35; su esposizioni come la Mostra internazionale organizzata dalla sezione italiana 
dell’Unesco, 1956, n. 6).  
 
155. A. CEDERNA, Conservatore moderno (“La città difesa”), IX, 49, 3 
dicembre 1957, p. 13. Al convegno dell’Istituto di Urbanistica tenuto a Lucca, Cederna 
aveva già fatto riferimento (1957, n. 153). Il convegno, “dedicato alla valorizzazione e 
difesa del paesaggio urbano e rurale”, aveva deluso le aspettative di Cederna: “i risultati 
sono stati scarsi”, e “l’obiettivo di accertare e stabilire… gli strumenti teorici atti alla tutela 
degli ambienti storici e naturali, non è stato raggiunto”. Tre, secondo Cederna, le cause che 
“sembran avere compromesso l’esito” dell’evento: “un’eccessiva pretesa di praticità” “da 
parte degli organizzatori” (per esempio, “troppa estensione alle questioni giuridiche”); “il 
mancato intervento nella discussione, sui temi proposti dai relatori, da parte dei migliori tra 
i presenti”; “una lettera di vaghe, ma non perciò meno gravi minacce di Togni”, Ministro 
dei Lavori Pubblici. Cederna conclude stralciando i passi più interessanti delle relazioni di 
Giuseppe Samonà, Luigi Piccinato, Leonardo Benevolo, Ludovico Quaroni. “Sebbene il 
convegno non sia andato come si desiderava, pure è stato un ulteriore passo in avanti verso 
una salutare distinzione di posizioni, ci ha dato modo di capire chi sta da una parte e chi sta 
dall’altra e chi non sa dove stare”.      
 
156. P. SCARPELLINI, L'incompreso di moda, ibid. Dopo Nogara (1957, n. 145), 
anche Scarpellini indugia sulla figura di Antonio Canova nel “bicentenario della nascita” 
dello scultore. Scarpellini ricostruisce la fortuna critica dell’artista, “dall’infatuazione dei 
contemporanei alla severità di molti dei moderni”, sulla scorta di una “teoria neoclassica 
che ha confuso le acque”. Scarpellini scrive che i tempi erano maturi per un equilibrato 
giudizio storico-critico: “il Neoclassicismo non è più motivo di polemica, ma un periodo 
storico da studiare come tutti gli altri”. Tra gli eventi canoviani finalizzati alla “conoscenza 
della parte finora dimenticata della sua opera”, Scarpellini mette la lente sui “suoi bozzetti” 
esposti alla Quadriennale del 1951, sul “recente convegno di studi… promosso dalla 
Fondazione Cini” e su “l’ampio catalogo ragionato” a cura di Elena Bassi, su cui si era 
soffermato Nogara nello scritto citato (su Canova si legga anche 1960, n. 65).   
 
157. (n. f.), Libertà e società (“Taccuino”), IX, 50, 10 dicembre 1957, p. 2. La 
pagina politica de “Il Mondo” dà spazio al convegno romano organizzato da “Criterio”, 
rivista terzaforzista fondata nel 1955; al centro del dibattito, i rapporti tra “Libertà e 
Società”. Erano convenuti intellettuali di area laica e democratica quali Ragghianti e Carlo 
Antoni, oltre ad “ex comunisti”. Obiettivo, “portare in Italia lo stesso fermento critico che 
travaglia il socialismo europeo democratico” sulla scorta di “antichi cardini: libertà, misura 
umana, senso societario, antidogmatismo”. Lo scritto rivela, negli ambiti del terzaforzismo 
italiano, l’attualità del rapporto fra politica e cultura e la necessità di elaborare principi 
comuni (sui temi discussi al convegno anche 1957, n. 162).   
 
158. A. CEDERNA, Il principe e il miliardo (“I vandali in casa”), ibid., 13. Dello 
sventramento dei parchi romani Cederna si era già occupato in precedenza (1957, n. 110): 
“oggi è la volta del grande parco di Villa Chigi”, che “si è deciso di far scomparire dalla 
carta di Roma”. “Da vari anni, per evidente consenso dei proprietari e senza alcun 
intervento delle autorità, la maggior parte del parco è stata resa accessibile agli infelici 
abitanti dei quartieri circostanti”, e versava “in condizioni pietose”; condizioni che tuttavia 
erano “ideali” “per la sua definitiva, legale liquidazione”. Era stato firmato un accordo tra 
“il giovane Chigi e la Giunta comunale” “per cui una nuova ondata di cemento viene a 
sommergere anche quest’ultimo avanzo di Roma verde”. Senza contare che “tutto ciò si fa 
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a dispetto della legge, cioè di un piano particolareggiato del piano regolatore del 1931, 
tuttora vigente, che destina villa Chigi a parco privato”; e a dispetto delle “assennate 
proposte” che, in consiglio comunale, “non sono mancate” (su villa Chigi anche 1957, n. 
167).    
 
159. A. MEZIO, Gli ultimi “morelliani” (“Gallerie”), ibid. Discorso generale sui 
falsi (sul problema anche 1955, nn. 32, 40), nel quale Mezio cita in un primo tempo “il 
manuale di Otto Kurz” che, “aggiornato e arricchito di una imponente documentazione 
fotografica, sarà ristampato dall’editore Neri Pozza” (si tratta del volume curato da Licia 
Ragghianti Collodi Falsi e falsari, Venezia 1961); infine, sono riportate alcune 
considerazioni di Giorgio De Chirico “sulle falsificazioni dei quadri cosiddetti metafisici”, 
considerazioni cariche di attacchi a critici e storici dell’arte considerati colpevoli di 
“pervertire il gusto dell’epoca, in nome di una pseudo cultura moderna fondata 
sull’ignoranza dei valori tradizionali dell’arte”. De Chirico, commenta Mezio, era stato 
troppo precipitoso nello scrivere l’equazione tra “arte moderna e falsi” e nel definire gli 
amatori moderni “non… più in grado di distinguere un quadro vero”. Aveva dimenticato 
che “l’epoca d’oro dei falsificatori è quella della pittura antica”. Mezio conclude con una 
affermazione che giustifica il titolo dell’articolo: “il famoso metodo grafologico di 
Morelli” “rappresenta il codice e la base di tutti i fabbricanti di apocrifi”.      
 
160. N. SAITO, La “guerra” di Rivera (“I contemporanei”), ibid., p. 15. 
Medaglione in morte di Diego Rivera. Saito aveva conosciuto l’artista “nel suo studio di 
Altavista a Città del Messico”, e di quella visita riferisce ogni dettaglio: dall’arrivo ai 
minuti di attesa; dal continuo flusso di “altri ospiti” ai discorsi sulla recente scomparsa 
della moglie dell’artista. Saito offre una descrizione dello studio di Rivera, dal quale non si 
ricavava “l’impressione di trovarsi nell’atélier di un pittore che aveva studiato a Parigi ma 
di un artigiano al servizio del popolo che lo ricompensava con la sua riconoscenza”. La 
seconda parte dello scritto inquadra gli argomenti della conversazione sorta, in quella 
occasione, tra l’artista ed il collaboratore de “Il Mondo”: dalla politica alle donne, 
passando per la “ultima teoria sul razzismo” di Rivera.   
 
161. C. LAURENZI, Rimpianto di Ottone (“Usi e costumi”), ibid., p. 16. Di 
Ottone Rosai, scomparso da pochi mesi, avevano scritto anche Mezio e Raimondi (1957, 
nn. 78, 87; su Rosai anche 1961, nn. 73, 76). Laurenzi rende onore all’artista e ne difende 
la memoria da “un attacco” condotto da “un pittore che una parte del grosso pubblico ama 
e la critica, giustamente, dispregia”. Laurenzi non rivela l’identità del pittore-polemista: 
ricorda solo, ancora una volta, che i suoi quadri “non valgono nulla” e, per sminuirne il 
pensiero, stralcia buona parte dell’articolo di attacco a Rosai comparso su “un settimanale 
nostalgico”.   
 
162. F. ONOFRI, Libertà e società (“Lettere scarlatte”), IX, 51, 17 dicembre 
1957, p. 6. In seguito ad alcuni fraintendimenti (per i quali Onofri suggerisce la malafede, 
e scrive di una “grave distorsione”) operati dal redattore di un “quotidiano cattolico” in uno 
scritto dedicato al convegno “Libertà e Società” (maggiori informazioni sul convegno in 
1957, n. 157), Onofri precisa alcuni punti del proprio intervento in tale sede e ribadisce la 
propria distanza dai dogmatismi cattolico e comunista.  
 
163. G. RAIMONDI, La valigia delle Indie, ibid., p. 7. Il ricordo di Blaise Cendrars 
si arricchisce della menzione dei pittori a Parigi nel primo Novecento (Picasso, Kisling, 
Delaunay). Raimondi conclude con il consiglio che l’intellettuale francese gli aveva dato in 
una “lontana lettera del dicembre 1916”: “Écrivez surtout a Modigliani”.   
 
164. S. BOTTARI, Il Quattrocento in Piemonte, ibid., p. 13. Recensione ai Tre 
monumenti pittorici del Piemonte antico a cura di Marziano Bernardi (Torino, Istituto 
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Bancario San Paolo, 1957). L’autore del volume aveva concentrato la propria analisi 
attorno agli “affreschi che ornano il presbiterio della chiesa e la sacrestia della piccola 
abbazia di Sant’Antonio di Ranverso in prossimità di Rivoli”; agli “affreschi che decorano 
la sala baronale del Castello della Manta presso Saluzzo”; ai “venti riquadri con scene 
cristologiche che ornano la parete divisoria dell’ex chiesa conventuale di S. Bernardino di 
Ivrea, ora racchiusa nel recinto degli stabilimenti Olivetti”. L’analisi del “bel volume” è 
preceduta da un discorso generale sulla civiltà figurativa del Piemonte che, “quanto è ricca 
di connessioni altrettanto è povera di diramazioni, almeno nella cultura italiana”.  
  
165. A. CEDERNA, Caccia alle streghe (“Roma a pezzi”), ibid. Cederna 
ripercorre le tappe salienti della storia del piano regolatore romano, storia culminata, nel 
novembre del 1957, nella “relazione definitiva elaborata dal Comitato tecnico e pubblicata 
a cura dello speciale Ufficio del Piano Regolatore romano” (del precoce interesse di 
Cederna per il piano regolatore sono testimoni i primi scritti comparsi su “Il Mondo”, per 
esempio 1952, n. 3). Relazione che “è in realtà il nuovo piano regolatore di Roma” e che, 
“per quanto nata da un compromesso”, è “una buona cosa” perché “viene ribadita la 
conservazione integrale del centro storico” ed uno sviluppo “impostato sul grande asse 
orientale”. Il piano regolatore “dovrebbe fra poco passare all’esame del Consiglio 
Comunale, che dovrebbe terminare i suoi lavori entro il 28 febbraio 1958”. Cederna 
conclude augurandosi l’approvazione del piano da parte della maggioranza.  
 
166. C. LAURENZI, La modella del Dupré (“Usi e costumi”), ibid., p. 16. In 
visita al Camposanto Monumentale di Pisa, Laurenzi è attratto da una scultura 
“classicheggiante” di Giovanni Duprè: si tratta, probabilmente – Laurenzi giura di “non 
rammentare il nome” dell’uomo ritratto – del Busto di Giovanni Carmignani. Una speciale 
menzione anche per una “immagine allegorica” di donna scolpita dalla stessa mano: colpito 
dalla bellezza dell’effigiata, Laurenzi si chiede chi potesse essere stata la modella e 
immagina di tornare indietro nel tempo e di chiederlo allo stesso scultore.    
 
167. A. CEDERNA, Un miliardo regalato (“Vergogna in Campidoglio”), IX, 52, 
24 dicembre 1957, pp. 3-4. Cederna torna ad affrontare la questione di Villa Chigi (per il 
primo scritto su Villa Chigi 1957, n. 158), il cui parco era stato messo in pericolo da una 
variante “proposta dalla maggioranza capitolina”. Tale variante concedeva “al proprietario 
la fabbricabilità di ben due terzi della Villa, riservando a uso pubblico il misero resto”. 
Oltre al “giovane principe Chigi”, che dal piano avrebbe guadagnato “più di un miliardo e 
mezzo di lire”, “principali sostenitori della proposta” “sono stati i consiglieri del MSI”. 
Tupini, chiosa Cederna, aveva “reso ai fascisti il servizio che questi gli hanno fatto 
eleggendolo a sindaco”. Le polemiche non erano mancate: “la minoranza ha cercato di 
mostrare l’iniquità del baratto”. Tuttavia, alla fine di una settimana di scontri e “pasticci”, 
fasi di cui Cederna offre un dettagliato ragguaglio, si era arrivati all’approvazione, “con 34 
voti contro 23”. 
 
168. E. BATTISTI, Le macchine d'acqua, ibid., p. 13. Recensione di Le fontane di 
Roma di Cesare D’Onofrio (Roma, Staderini, 1957). L’autore del volume, secondo Battisti 
“l’unico romanista che questi monumenti abbia guardato con la dovuta diffidenza” (le 
allusioni ai romanisti, in Cederna, originano da 1954, n. 52), aveva avuto il merito di 
correggere “qualche decina di grossi errori moderni, e qualche centinaio di antichi”. Errori 
frutto di una disciplina, la storia dell’arte, i cui studiosi, nonostante “decenni di analisi 
stilistiche e di attribuzionismo”, “hanno moltiplicato il falso”. D’Onofrio si era valso “di 
svariate fonti archivistiche”, “di ricerche linguistiche” e soprattutto di “una vasta serie di 
disegni, incisioni, schizzi, scoperti spesso fra i pressoché ignoti tesori della raccolta 
Lanciani a Palazzo Venezia”; non aveva, infine, fatto mancare la ricerca “delle fonti 




169. A. MEZIO, Scultura italiana del XX secolo (“Gallerie”), ibid. Era stato da 
poco sistemato a Valle Giulia un gruppo di sculture che nell’estate precedente era stato 
esposto a Messina, “nello scenario della Villa Comunale”. Tra i pezzi segnalati da Mezio, 
“due teste femminili di Modigliani… e alcuni pezzi famosi quali la Sete di Arturo Martini, 
la statua del Cardinale Lercaro modellata da Manzù per la Basilica bolognese di San 
Petronio e il Cavallo in legno policromo di Marino”. Mezio non rimane impressionato dalla 
mostra: “aprire la serie con Modigliani è un attacco brillante ma senza portata”, giacché le 
sue opere plastiche “rappresentano un tirocinio stilistico da leggere come introduzione al 
pittore”, in anni in cui il livornese era “influenzato dall’esempio di Brancusi”. “Molto più 
efficace”, aggiunge Mezio, “sarebbe stato qualche pezzo di Medardo Rosso”, che “non fu 
l’impressionista della scultura”: “la polemica con Rodin rivela i suoi veri interessi”. “Fu un 
realista delicato e sensibile, attirato dall’attimo fugace e dalla poesia della vita moderna”. Il 
suo “luminismo, in cui versò tutta la generosità del suo cuore di italiano.. era esattamente 
agli antipodi degli Impressionisti”. Mancando Rosso, inoltre, mancava “lo sfondo sul quale 
situare il Ritratto di Boccioni”, opera in cui il luminismo di Rosso era stato solidificato; e 
“veniva meno l’unica giustificazione possibile” per la plastica di Roberto Melli. La “prima 
affermazione moderna della scultura italiana resta legata all’episodio turbolento di Arturo 
Martini… che apre la porta a tutte le manipolazioni del novecentismo, dalle bambocciate di 
Quirino Ruggeri ai legni romanici di Fazzini, dall’intellettualismo sofisticato di Marino 
Marini alle stilizzazioni di Greco e Mascherini. “L’astrattismo”, segnala Mezio, “non 
disperde, ma esaspera questa caccia alla trovata”: “l’allusione letteraria, associata alla 
novità dei materiali, trionfa con le lamiere bucherellate di Franchina e i mostri di Crippa, 
incrostati di denti e di ruggine marina”; “con le figure carbonizzate di Agenore Fabbri”; 
“con gli arpeggi (Arp o Canova?) di Viani, con la ceramica fiammeggiante di Leoncillo, 
con le timbrature cinesi di Mirko”. Infine, la segnalazione del “fumetto sumero di Cannilla, 
le colature di stagno di Mannucci”. Tuttavia, conclude Mezio, “alla scultura italiana manca 
il gusto della personalità”: tra le poche opere degne di nota, a Valle Giulia, “il ritratto di 
Max Schmeling, di De Fiori… e l’equivoca Ballerina in piedi di Manzù; la carcassa 
orientaleggiante della Raphaël Mafai, e il barocco Ragazzo coi gabbiani, di Fazzini”. 
Rimpianto per l’assenza di Martinez (sul quale 1955, n. 100). Il gusto di Mezio non sembra 
avere girato la boa della metà del secolo; i riferimenti a Rosso, infine, fanno il paio con la 
nostalgia per gli articoli di Soffici “ai tempi della Voce” manifestata in un articolo di 
qualche settimana prima (1957, n. 154). Su problemi di scultura anche 1958, n. 13.            
 
170. CELSO, L’edile ecclesiastico (“Bianco e giallo”), IX, 53, 31 dicembre 
1957, p. 6. Sulla polemica scoppiata fra Gedda e “SeleArte” ed il suo direttore, 
Ragghianti. Gedda e Azione Cattolica si erano scagliati contro la “ennesima rivista laica”, 
“colpevole di aver osato parlare, in due suoi numeri… sull’Architettura ecclesiastica in 
Italia”, e di avere denunciato la cospicua richiesta di fondi statali finalizzati alla 
costruzione di chiese e canoniche.     
 
171. A. RINALDINI, La piazza di Pisa, ibid., p. 13. Due libri appena usciti, La 
piazza del Duomo di Pisa di Enzo Carli (Roma, Casini, 1956) e Il Campanile di Pisa di 
Piero Sanpaolesi (Pisa, Opera della Primaziale Pisana, 1956), facevano il punto su un 
complesso monumentale di cui “sappiamo ancora poco”. Il volume di Carli offre una 
“attenta esplorazione dell’insieme, con l’inserzione di elementi rari o inconsueti”; “ma il 
pregio maggiore è nell’aver illustrato… il significato popolare ed emotivo della piazza”. Il 
volume di Sanpaolesi “ha un carattere strettamente tecnico e scientifico”: l’autore “dà 
minutamente la storia, la cronologia e la bibliografia ragionata di questa pendenza”.  
 
172. A. CEDERNA, Assalto al seminario (“L'Italia in pezzi”), ibid. “Tutta 
Bergamo” era “in fermento per la progettata distruzione, nella Città Alta, dell’antico 
Seminario e per la cessione da parte del Comune… di circa duecento metri di via Arena, in 
vista della costruzione di un nuovo Seminario, cui seguiranno nuove pesanti costruzioni a 
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carattere speculativo”. L’allarme era stato lanciato anche da Zanotti Bianco, “sul quarto 
bollettino di Italia Nostra”. “La cosa più grave e sorprendente”, chiosa Cederna, “è che 
progettista sia un architetto, che è contemporaneamente presidente della Terza Sezione del 
Consiglio Superiore Antichità e Belle Arti, organo consultivo del ministero dell’Istruzione, 
anche per le delicate questioni della salvaguardia monumentale e ambientale”. L’architetto 
in questione era Giovanni Muzio, “specialista in casse di risparmio su archi e colonne”. 







1. A. CEDERNA, Bilancio di un anno (“L'Italia in pezzi”), X, 1, 7 gennaio 1958, p. 
13. Il bilancio dell’anno urbanistico muove da “due fatti carichi di conseguenze”: “la 
distruzione del parco di Villa Chigi” (sul tema, in precedenza, 1957, nn. 158, 167) e “il 
pratico siluramento del nuovo piano regolatore” (sulla approvazione del quale, Cederna era 
stato moderatamente ottimista, si veda 1957, n. 165). Quest’ultimo punto, secondo 
Cederna, era da addebitare ai “fascisti, monarchici, colonnelli, funzionari e democristiani 
fanatici”, componenti sociali “cementate dal vecchio trombonesco spirito romanistico e 
dall’ossequio verso le più retrive forze economiche e sociali”. Cederna offre una carrellata 
di tutti gli sventramenti e gli orrori romani, punti dolenti già toccati negli articoli comparsi 
ne “Il Mondo” nel 1957. Il bilancio urbanistico è esteso a Milano, a Brescia (dove era stato 
“approvato il vecchio piano littorio”), a Cremona, Bergamo (a Bergamo, Cederna si era 
interessato la settimana precedente, 1957, n. 172), Pavia; e ancora, Urbino, Lucca, Forlì, 
Ascoli Piceno, Perugia, Venezia, Ferrara, Napoli, Torino, Firenze, Ancona e Ravenna. 
Qualche riga, inoltre, è riservata alla situazione del territorio della regione Lazio. 
 
2. A. MEZIO, L'astrattista riformato (“Gallerie”), ibid. Mezio afferma, in una 
discussione generale, l’esistenza di “una versione astrattista del problema concernente 
l’imitazione della natura”: problema, quello affrontato dai non figurativi, che in un primo 
tempo si erano posti i cubisti e che era arrivato fino all’art brut di Dubuffet. La realtà, per 
Dubuffet (qui ancora una volta associato ad Alberto Burri: per un percorso critico analogo, 
1954, n. 38; 1956, n. 125; 1957, n. 139), “concepita non più sotto l’aspetto di un sistema di 
convenzioni visive”, si informava di “un serbatoio di invenzioni e di processi, offerti al 
pittore in tutta la ricchezza delle loro articolazioni”. I nuovi astrattisti, secondo Mezio - 
dichiaratamente schierato dalla parte degli espressionisti astratti, contro soluzioni 
“concrete” -, avevano operato una “riabilitazione del mondo sensibile”, e mandato in 
soffitta “il razionalismo di Mondrian” e “le interpretazioni misticizzanti di Kandinsky”. E 
ancora, era stato sostituito “al concetto di imitazione quello di comunione”, per una pittura 
astratta “che non riflette ma diventa essa stessa natura”: era “la formula a cui Pollock in 
America, e Morlotti in Italia, hanno dato lustro”. Accanto a Morlotti è segnalato anche il 
nome di Antonio Corpora: sulla monografia di Christian Zervos dedicata all’artista 
(Oeuvres 1951-1957, Roma, Paris, Cahiers d’art, 1957) Mezio indugia nella seconda parte 
dello scritto. Mezio ripercorre le tappe salienti della vita e della formazione di Corpora, 
dedicando le considerazioni finali alla sua ultima produzione pittorica: “i primi quadri 
astratti di Corpora sono ancora pieni di elementi descrittivi”: “intrusioni naturalistiche che 
lasciano intravvedere, non tanto la difficoltà di liberarsi dall’elemento illustrativo, quanto il 
desiderio di costruire il dipinto sotto la spinta di una emozione perfettamente localizzata”. 
“A Corpora bisogna riconoscere il merito di rinnovare una tematica frusta - il porto, il sole, 
l’estate - aiutando la pittura astratta a ritrovare l’ombra che, simile al personaggio di 
Chamisso, essa ha smarrito”. Mezio sembra muoversi su posizioni di ultimo naturalismo 
alla Francesco Arcangeli, con il quale condivideva inoltre sospetti nei confronti delle cifre 
stilistiche degli epigoni di Picasso e dell’eccesso di cultura delle opzioni critiche 
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leoventuriane.       
 
3. A. CEDERNA, Le aiole dell'assessore (“La città eternit”), X, 2, 14 gennaio 1958, 
p. 13. Alcune considerazioni scaturite dalla lettura del volume I giardini di Roma di 
Manlio Lupinacci (Roma, Pinto, 1957) precedono un discorso di carattere generale sulla 
situazione dei giardini, dei parchi e delle fontane di Roma. Cederna attribuisce lo scempio 
perpetrato ai danni del verde della capitale alla “inettitudine amministrativa” ed alla 
“inesistente politica urbanistica del Comune di Roma”. Le accuse di Cederna coinvolgono 
anche lo stesso Lupinacci, “assessore preposto ai Giardini”, cui non poteva essere 
perdonato di avere affrontato il problema “in modo così superficiale”. Nei Giardini di 
Roma, infatti, “non si accenna a nessun programma per l’avvenire, si ignora 
completamente il lato igienico e urbanistico del problema”; né un libello poteva bastare, 
quando Lupinacci, in Consiglio, si era schierato “dalla parte sbagliata” “quando la 
maggioranza capitolina decise la distruzione di Villa Chigi” (su Villa Chigi si veda 1957, 
nn. 158, 167; 1958, n. 1).  
 
4. E. BATTISTI, Lorenzo e la città, ibid. Battisti ragiona attorno a L’impero fiorentino di 
Warman Welliver (Firenze, La Nuova Italia, 1957). L’autore del volume si era posto 
l’obiettivo di “ricostruire il programma politico di Lorenzo de’ Medici in base alle fonti più 
dirette: cioè a quei carteggi con gli ambasciatori cui spesso dedicava tutta una giornata di 
lavoro”. “Oltre a queste fonti archivistiche… il Welliver si serve nel modo più ampio degli 
scritti filosofici e letterari e delle opere d’arte che furono create nella cerchia medicea”. 
 
5. L. CECCHI PIERACCINI, Brindisi per l'anno nuovo (“Vecchie agendine”), X, 3, 
21 gennaio 1958, p. 7. Tra i ricordi di Leonetta Cecchi Pieraccini emergono 
frequentazioni con Spadini datate 1920: la collaboratrice de “Il Mondo” ricorda di avere 
incontrato l’artista “fra anticaglie e gallerie di via del Babuino”. Al marzo del 1921 sono 
ricondotte, invece, alcune conversazioni d’arte e letteratura con Cesare Pascarella.  
 
6. A. CEDERNA, I nemici di Roma (“La città eternit”), ibid., p. 13. Ancora sul piano 
regolatore di Roma (per il più recente degli scritti di Cederna sul tema, si veda 1957, n. 
165): “un funzionario dei Lavori Pubblici” aveva annunciato che il Ministro Togni “ha 
rinviato un’altra volta i termini entro cui il lavoro deve essere compiuto”. Cederna si ferma 
ancora una volta sulle vicende connesse col piano regolatore, la cui “faticosa 
elaborazione… dura da più di quattro anni”; elenca i nomi di quanti “hanno firmato… 
l’ordine del giorno che manda a monte il piano”: tra essi, emerge il nome di Lupinacci, già 
chiamato in causa in 1958, n. 3. Tra i pretesti assunti dai “nemici di Roma” per fermare 
l’approvazione del piano, c’era anche il fatto che, a monte, “non è stato studiato un piano 
regionale”. Non era che l’ennesima prova di una mentalità “rozza”, testimoniata anche 
dagli articoli comparsi in quelle settimane su “una rivistina democristiana”, “Battaglie 
politiche”. La replica di Togni compare ne “Il Mondo” nel numero del 4 febbraio (1958, n. 
12).   
  
7. P. ZEGLIO, Il veleno (“Miseria e nobiltà”), X, 4, 28 gennaio 1958, p. 10. Tra i 
ricordi di incontri e frequentazioni torinesi di Zeglio, c’è spazio per un breve riferimento ai 
“pittori del caffè Patria, in piazza Castello, Menzio, Chessa, Spazzapan”. 
 
8. A. CEDERNA, Il giardino scomparso (“Il sacco di Roma”), ibid., p. 13. Cederna si 
concentra sulla situazione del parco, “assai folto di alberi”, della villa Dusmet, tra via 
Sardegna e via Campania (sulla situazione delle ville e dei parchi di Roma, 1957, nn. 110, 
158, 167; 1958, n. 1). Nel 1953, i proprietari, “desiderosi di un più redditizio impiego 
dell’area”, avevano cominciato ad “abbatterne alcuni” e, “in barba a ingiunzioni… e a 
vincoli ministeriali”, nei mesi precedenti lo scritto di Cederna avevano completato 
“l’abbattimento delle alberature”. “Con la distruzione del parco di Villa Dusmet”, chiosa 
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Cederna, “scompare l’ultimo avanzo della Villa Ludovisi”. Il caso, inoltre, era particolare, 
giacché la villa si trovava “in quella zona centrale della città che il piano regolatore del ’31 
ha lasciato priva di qualunque indicazione”: terra di pascolo per gli “interessi privati”.  
 
9. G. RAIMONDI, Pittura e controriforma (“La valigia delle Indie”), ibid. Sulla scorta 
dei problemi impostati in Pittura e controriforma: l’arte senza tempo di Scipione da Gaeta 
di Federico Zeri (Torino, Einaudi, 1957), Raimondi imposta un discorso generale sulla 
pittura italiana “intorno alla metà del Cinquecento”, con costanti riferimenti alle 
“prescrizioni governative, promosse o dettate o codificate dalla Chiesa di Roma”, 
prescrizioni che “richiamavano al rispetto della legge religiosa… artisti e pittori”. 
“Riassuntivo di tutta una vicenda”, era il caso Michelangelo: “mentre il richiamo all’ordine 
risonava prontamente negli animi conformisti”, “suscitava problemi e gettava il seme di 
crisi, più profonde, nella coscienza di uomini… quanto più la mente era di solita altezza”.    
 
10. A. MEZIO, Dalla peste a Napoleone (“Gallerie”), ibid. Mezio si sofferma sulla 
“mostra dell’argenteria inglese, organizzata dal British Council” a Palazzo Venezia. 
Ragguaglia i lettori de “Il Mondo” sull’interesse “degli inglesi per l’arte applicata… e per i 
materiali d’arredamento”, tra gli estremi della “grandiosa esposizione di Arts Treasures del 
1857… e di quei mostri museografici che sono il Victoria and Albert Museum di Londra e 
il Royal Pavilion di Brighton”. “Lo spirito informatore di questi giganteschi ossari è che un 
pezzo di ferramenteria, una batteria di rami da cucina… possono riuscire più suggestivi per 
il passato di un capolavoro di arte pura”: “perciò i capolavori nelle vetrine di Palazzo 
Venezia sono rari”. Mezio conclude segnalando i più notevoli tra i pezzi esposti, che 
coprivano la produzione di tre secoli - dal Sei all’Ottocento –.   
 
11. R. PANE, Il grattacielo (“Lettere napoletane”), X, 5, 4 febbraio 1958, p. 7. Pane 
denuncia un episodio “veramente funesto per le sorti urbanistiche della città” di Napoli: “il 
compimento di un grattacielo di trentatré piani, costruito dalla Società Cattolica di 
Assicurazioni nel centro della zona degli affari” (sull’abuso edilizio anche 1958, n. 114). 
Pane condanna la complicità degli organi di stampa i quali, “fatta eccezione della pagina 
napoletana del Paese Sera, non hanno mancato di esaltare l’avvenimento”. Dell’edificio 
offre ulteriori notizie: “sorge all’angolo tra via Medina e vicolo dei Fiorentini”, “a contatto 
con l’incrocio più frequentato e più caotico qual è quello in cui si incontrano la via 
Sanfelice… e le vie A. Diaz, Fil. di Savoia e Monteoliveto”; la “mole gigantesca” del 
grattacielo, inoltre, era addossata agli uffici della Questura. Naturalmente, “se non fosse 
stato per Lauro, difficilmente il progetto… si sarebbe tradotto in fabbrica”. Alle accuse di 
Pane avrebbero replicato i Progettisti del grattacielo (1958, n. 23).  
 
12. A. CEDERNA, Roma senza piano (“La città eternit”), ibid., p. 13. Il Ministro dei 
Lavori Pubblici, Giuseppe Togni, scrive a Pannunzio e replica alle accuse di avere 
“mandato a monte il piano regolatore”. Le accuse gli erano state rivolte due settimane 
prima da Antonio Cederna (1958, n. 6), il quale ribadisce le proprie posizioni, smontando 
punto per punto le argomentazioni del Ministro e sottolineando come, sulla scorta della 
“breve proroga” concessa – proroga che “apparentemente rientra nel limite massimo 
concesso dalla legge” –, il Comune era stato messo nella condizione di “essere 
inadempiente alla legge”. Completate le procedure necessarie e rispettati i tempi tecnici si 
sarebbe, cioè, andati a finire “nel 1959… oltre i termini previsti dalla legge”: la città 
sarebbe rimasta senza piano, e si sarebbe assistito al “dilagare dell’anarchia edilizia ed 
urbanistica”. 
     
13. A. MEZIO, Realista ma non troppo (“Gallerie”), ibid. Mezio torna ad occuparsi di 
problemi di scultura dopo Scultura italiana del XX secolo, comparso ne “Il Mondo” il 24 
dicembre dell’anno precedente (1957, n. 169). Prima di addentrarsi nell’esame delle opere 
di Giuseppe Mazzullo presentate alla Galleria Selecta (sull’artista anche 1951, n. 87), 
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Mezio segnala il recente successo dell’arte plastica, testimoniato da numerose esposizioni 
inaugurate nel 1957: il “Premio internazionale” biennale di Carrara, la “esposizione di 
bronzetti di Torino”, la retrospettiva messinese “in onore dei Maestri del Novecento” (di 
cui Mezio aveva scritto nel citato 1957, n. 169). Mazzullo “è un figurativo” che “contesta 
che la scultura sia una lingua morta, come diceva Arturo Martini”; aveva trovato “una 
materia adatta in un repertorio di temi popolari, di temi isolani alla Guttuso, per cui figura 
tra i sostenitori del movimento realista”. La definizione, tuttavia, non rispondeva del tutto 
“al carattere dell’artista”, il quale aveva dimostrato tutto il suo fastidio per la “ginnastica 
intellettuale” della ricerca plastica degli anni Quaranta, interessata a “torsioni barocche”, 
“sfaccettature di tipo cubista, “gesticolazioni caricaturali”. Le sue figure sembravano anche 
avulse dalla “polemica sociale”: “Mazzullo tiene, su questo punto, a differenziarsi dai 
pittori realisti”. Le sue opere “appartengono ad un tipo di umanità che ignora le categorie 
psicologiche degli umiliati e degli offesi”; il loro arcaismo “non procede… dalle 
rimbombanti stilizzazioni di Arturo Martini, ma si presenta come il risultato di un lavoro 
artigiano” (su posizioni di anti-intellettualismo, tra tradizioni popolari e artigianato, Mezio 
si era mosso anche in 1950, n. 50; 1953, n. 24). Unico neo dell’arte di Mazzullo: lo scultore 
“mostra la coda di paglia quando esce dal seminato”, e cerca “soggetti estranei alla propria 
sensibilità”, “per i quali cerca appoggio in una cultura non sempre di buona lega”.      
 
14. E. BATTISTI, Il mago di Ferrara, X, 6, 11 febbraio 1958, p. 13. Recensione del 
Cosmè Tura di Mario Salmi (Milano, Electa, 1957). Battisti dà ai lettori de “Il Mondo” 
alcune notizie circa lo stato degli studi sull’artista: ricorda la rivalutazione dell’arte di 
Cosmè Tura operata, “con una estrema sicurezza di gusto”, da Adolfo Venturi, e la 
successiva sequenza di studi firmati da Roberto Longhi. A dimostrazione, tuttavia, di 
ricerche ancora insufficienti, non commisurate al profilo di “uno dei casi più geniali e 
stupefacenti della nostra civiltà artistica”, segnala le ultime pubblicazioni su Cosmè Tura e 
denuncia che “si contano sulla punta delle dita”. Ammette però che “il silenzio” sull’artista 
e sui ferraresi “si spiega con la difficoltà di inquadrare questo momento nel quadro 
consueto del Rinascimento”.    
 
15. A. CEDERNA, Restauri e traslochi (“La città eternit”), ibid. Tra i “vecchi 
monumenti smembrati” che “ricompaiono inopinatamente qua e là”, e “altri esistenti da 
sempre” che “cambiano faccia da un giorno all’altro”, Cederna segnala il caso del Circo 
Massimo, “che abbiamo ritrovato giorni fa tutto diverso da come l’avevamo lasciato”. I 
lavori “presentavano un doppio aspetto, archeologico e urbanistico”: il primo “avrebbe 
portato allo scavo del Circo fino alla quota antica”; il secondo avrebbe dovuto facilitare “la 
destinazione funzionale di tutta l’area della Passeggiata Archeologica del Tevere”. I 
risultati erano stati scoraggianti. Cederna conclude ampliando il discorso alla 
“interpretazione vezzeggiativa, frivola, riduttiva e arcadica” che “romanisti e funzionari” 
avevano “del paesaggio e delle rovine antiche”. Gli esempi si sprecavano: dalla 
ricostruzione del “portale vignolesco degli Orti Farnesiani” a quella “della casa di Flaminio 
Ponzo”; dalla ricostruzione della fontana seicentesca “che sorgeva in piazza Scossacavalli” 
a quella della fontana del Babuino.     
 
16. A. MEZIO, Burri a Venezia (“Gallerie”), ibid. La recente polemica scoppiata attorno 
alla decisione di destinare una sala della ventinovesima Biennale ad Alberto Burri dà a 
Mezio l’occasione per una disamina dell’opera dell’artista degli “stracci”. Burri, commenta 
Mezio, “fa invecchiare l’arte astratta e sconsacra l’esercizio della pittura”. “L’estetica degli 
stracci”, tuttavia, “non nasce armata dalla sua fantasia, come Minerva da Giove”, ma “è la 
conclusione di una catena di esperimenti i cui anelli sono noti”: le “lettere tipografiche 
nelle composizioni cubiste”, i “ready made” di Duchamp, i “cartelli astrattizzanti” di 
Schwitters e, infine (secondo una genealogia più volte proposta dal collaboratore de “Il 
Mondo”, si veda 1954, n. 38; 1956, n. 125; 1957, n. 139; 1958, n. 2) “le caricature 
immaginarie di Dubuffet, fabbricate con centinaia di farfalle morte”. I lavori di Burri, però, 
prescindono dalla “tradizione del quadro di cavalletto” e dalle sue “convenzioni ottiche”: 
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“non sono i ritagli di stoffa, la tela di iuta, la carta bruciacchiata, lo spago e i pezzi di 
nailon, a spingere Burri fuori dalla pittura, ma il senso che questi materiali acquistano nelle 
sue composizioni”. “Burri, a differenza di Dada, crede nel valore positivo del suo 
stranissimo materiale espressivo”. Nelle sue opere, “la filosofia del male di vivere, ma 
interpretata con una sfumatura di eleganza, in cui fa capolino qualcosa di estetizzante e di 
snobistico, che è il limite di questa sordida discesa all’inferno”. L’articolo ha termine con 
la segnalazione della mostra di Tarquinio (“pittore ricco di talento e disegnatore di 
eccezionale virtuosismo”) alla Galleria romana San Sebastianello.    
 
17. C. LAURENZI, Enfant prodige (“Usi e costumi”), ibid., p. 16. Tracciando il profilo 
di Francis Jourdain, Laurenzi pubblica alcune righe dell’intellettuale francese dedicate a 
Toulouse-Lautrec.  
 
18. L'INVITATO, La formica (“I giorni”), ibid. Si segnala l’apertura di “A ferro di 
cavallo”, “galleria-libreria” diretta da “due donne giovani, intelligenti e graziose”: Gina 
Severini, “figlia dell’illustre pittore”, e Agnese De Donato. Lo scritto si sofferma sugli 
aspetti mondani connessi con la presentazione del volume di Isa Miranda Una formica in 
ginocchio. 
 
19. A. CEDERNA, Cremona sventrata (“L'Italia in pezzi”), X, 7, 18 febbraio 1958, p. 
13. Alla situazione di Cremona, Cederna aveva fatto un breve riferimento su “Il Mondo” 
ad inizio anno (1958, n. 1). Secondo il collaboratore del settimanale, in materia di 
urbanistica ed architettura Cremona era la città che, sulla scorta del “malgoverno del 
pestifero Farinacci”, “ha più sofferto a causa della boriosa ignoranza fascista”: citata, a 
titolo esemplificativo, la distruzione di piazza Cavour. Il pericolo, alla fine degli anni 
Cinquanta, investiva altri monumenti della città: era infatti “progettato lo sventramento di 
tutto il quartiere antico che sorge tra la piazza del Comune e piazza Roma, tra le vie 
Gramsci e Diaz”. Tuttavia “due fatti, fortunatamente, sono intervenuti a confondere i 
propositi dei rappresentanti del popolo cremonese”: “il vincolo posto dalla Soprintendenza 
ai Monumenti sugli edifici superstiti di piazza Cavour”, e “l’opera di chiarificazione 
compiuta dalla associazione Italia Nostra… che in dicembre ha tenuto a Cremona un 
interessante convegno”. I relatori avevano invitato i “responsabili cremonesi” a “non 
commettere azioni vandaliche”.      
 
20. N. IVANOFF, Palla nera per Longhena, ibid. Ivanoff denuncia recenti interventi sul 
“complesso monumentale di S. Giorgio dei Greci” a Venezia. Il monumento, spiega il 
collaboratore de “Il Mondo”, era “uno dei più suggestivi e armoniosi”, “perché recava 
l’impronta di Baldassare Longhena”. Nonostante i vincoli del “nostro Ministero della 
Pubblica Istruzione”, si era “cominciato… con lo scavare sul sagrato le fosse-serbatoio per 
la nafta destinata al riscaldamento”, operazione che aveva comportato la caduta 
dell’interno del Collegio Flangini. “La cieca furia devastatrice” non si era fermata, ed 
aveva colpito anche “il fianco del sagrato”, la “bassa muraglia” e aveva reso la Chiesa 
“denudata di fianco, immersa in uno spazio inanimato”. Allo scritto di Ivanoff avrebbero 
risposto il Sovrintendente ai Monumenti veneziani e gli “architetti incaricati dei lavori”, 
Luigi Vietti e Marino Meo (1958, n. 45).    
 
21. A. CEDERNA, Restaurare per demolire (“L'Italia in pezzi”), X, 8, 25 febbraio 
1958, p. 13. Dopo avere fatto il punto sulle devastazioni che, negli ultimi anni, avevano 
cambiato il volto di Milano (per la storia urbanistica di Milano, 1950, n. 10; 1951, nn. 3, 5; 
1952, nn. 16, 29; 1954, nn. 40, 48, 83, 89; 1956, nn. 20, 22, 24, 27, 58; 1957, nn. 11, 19, 
133, 141), Cederna dà conto del “nuovo misfatto” che stava “per essere compiuto ai danni 
di uno degli ultimi palazzi patrizi”, il “neoclassico palazzo” Carcano-Mellerio-Tondani in 
via Francesco Sforza. Nonostante un vincolo monumentale e l’opposizione della 
Soprintendenza, per l’occasione destatasi dal “letargo”, il palazzo stava “per essere 
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demolito, e sostituito da qualche baraccone assai più redditizio”. 
 
22. P. SCARPELLINI, Un diplomatico tra i pittori (“Ottocento napoletano”), ibid. 
Recensione a Francis Napier, Pittura napoletana dell’Ottocento (Napoli, Fiorentino, 1956; 
edizione italiana di un “libriccino” datato alla metà dell’Ottocento, presenta la tradizione di 
Susanna D’Ambrosio e “una introduzione di Ottavio Morisani”). Lo scritto dimostra 
l’interesse degli autori de “Il Mondo” per l’arte dell’Ottocento a Napoli (si veda, in questo 
senso, anche 1957, nn. 25, 37, 126). Scarpellini individua i pregi del volume nel fatto di 
essersi inserito nel vuoto di studi attorno “al primo Ottocento napoletano”; troppo forte, 
infatti, era sempre stata la tentazione di “far cominciare la scuola di pittura napoletana 
dell’Ottocento con Palizzi e Morelli”. Qualche nota è riservata all’autore del volume, “un 
dilettante”, “un diplomatico inglese alla corte di Ferdinando I”: il volume raccoglie 
“notizie spicciole sugli artisti”. I difetti: mancavano all’autore “una buona conoscenza 
dell’arte europea” e “una larghezza di visuale”.   
 
23. S. FILO SPEZIALE-R. PANE, Il grattacielo (“Lettere scarlatte”), X, 9, 4 marzo 
1958, p. 10. A nome dei “progettisti del grattacielo di Napoli della Società Cattolica di 
Assicurazione”, Stefania Filo Speziale replica alle accuse mosse qualche settimana prima 
da Roberto Pane (1958, n. 11). Il discorso muove dal particolare al generale, fino ad 
abbracciare la difesa dei grattacieli nella città moderna, costruzioni determinate “da quel 
fattore economico dal quale non si puo’ prescindere se non si vuole cadere nell’irreale e 
nell’utopistico”. Ospitata anche la controreplica di Pane. 
 
24. A. CEDERNA, La città dei birilli (“L'Italia in pezzi”), ibid., p. 13. Il piano 
regolatore di Pavia, approvato due anni prima, era stato “recentemente bocciato dal 
Ministero dei Lavori Pubblici” (sulla situazione urbanistica della città anche 1958, n. 57). 
“Provvedimento lodevole e opportuno”, quello del Ministro, giacché si trattava di “uno dei 
peggiori piani regolatori possibili”, e avrebbe condotto alla “distruzione della… città”. 
Restava il problema di “alcuni sventramenti particolari, eredità di vecchi piani vandalici”, 
che “sono già stati approvati”: “il peggiore di tutti riguarda… il centro geometrico di Pavia, 
la stupenda Piazza Grande”. Cederna prosegue ponendo l’attenzione sul fatto che “la 
bocciatura del piano non basta, se non intervengono misure ben più decise, per impedire ai 
responsabili dell’urbanistica pavese di perseverare in un’attività che a lento fuoco, con una 
serie di vandalismi isolati, mira a distruggere Pavia, birillo dopo birillo”. Cederna conclude 
segnalando i principali sventramenti compiuti o in atto, dallo “sfondamento dei corsi 
Garibaldi, Cavour e Mazzini” ai “guasti più propriamente ambientali”. 
 
25. P. ZEGLIO, Il manifesto di Spazzapan, ibid. Ricordo di Luigi Spazzapan, scomparso 
qualche settimana prima. Mescolando ricordi, aneddoti, memorie di incontri e confronti su 
vita e arte, Zeglio si sofferma sulle tappe salienti della formazione dell’amico Spazzapan: 
gli anni condotti a fianco degli artisti della seconda generazione dei futuristi giuliani, gli 
aggiornamenti sull’arte europea a Monaco e a Parigi e, dalla fine degli anni Venti, il 
trasferimento a Torino e l’accostamento al Gruppo dei sei pittori. Alcuni degli aneddoti 
raccontati da Zeglio hanno al centro la figura di Lionello Venturi, riferimento culturale per 
gli artisti torinesi tra le due guerre e amico di Luigi Spazzapan. Gli incontri tra Zeglio e 
Spazzapan erano proseguiti anche nel secondo dopoguerra: l’ultimo, “qualche mese fa”, al 
Caffè Rosati di Roma.    
 
26. G. RAIMONDI, Restif-Dubuffet. Corps de dames (“La valigia delle Indie”), X, 10, 
11 marzo 1958, p. 13. La “strana pittura” di Dubuffet, da poco “giunta a Milano” (il 
riferimento va, in tutta probabilità, alla esposizione inaugurata a fine gennaio 1958 alla 
Galleria del Naviglio) aveva fatto venire in mente a Raimondi le “strane scritture” – le 
Inscripcions - “del povero Restif”. Come gli scritti di Restif, anche l’opera di Dubuffet “ha 
l’aria d’essere il ricordo e l’ammonimento di fatti, di sentimenti, di opprimenti passioni, 
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fissate, sgraffiate nel muro”: “sono i segni, le traccie di cose, e di gente in un’occasione di 
stringente realtà”. Tra le opere di Dubuffet, Raimondi mette la lente sui “paesaggi 
filosofici, veri paesaggi lunari: fossili, minerali, vegetali”. Paesaggi “come muffa, 
incrostazioni calcaree, solchi nella terra, logorio e consumo di marciapiedi, ribollimenti 
nell’asfalto, meditazione di vecchie pietre”; “spettrografie, rilievi, plastici di un mondo 
morto: i campi lunari, si pensa, degli inqualificabili paesaggi di Hercules Segers, percorsi e 
dilavati da tutti i liquidi della coscienza, della mente moderna”. E infine, i Corpi di Dame: 
“una forma, che tende a passare, e passa, dall’umano, all’anfibio-animale, al mostruoso-
animale, per cui la biologia di quei corpi fonde carne spellata di coniglio, polpa di 
mollusco, fibra di polipo, a ogni altra cosa vivente, torbida di vita” (sull’arte di Dubuffet, 
l’interesse di Raimondi fa il paio con quello di Mezio; si veda, a tal proposito, 1954, n. 38; 
1956, n. 125; 1957, n. 139; 1958, nn. 2, 16; sull’artista anche 1960, n. 76).  
 
27. A. CEDERNA, Una storia come tante (“Italia barbara”), ibid. Sulla distruzione della 
“bella chiesa barocca” di Chiaramonte Gulfi in provincia di Ragusa: la “storia della… 
distruzione, iniziata nel 1953 e terminata nel 1956, ci è narrata in” Come fu distrutta la 
chiesa di S. Caterina in Chiaramonte Gulfi, “opuscolo a stampa” a firma Giuseppe 
Cultrera (Siracusa, Società Tipografica, 1957). Soffermandosi su alcuni passi del volume, 
Cederna mette la lente sui principali interventi messi in atto a danno del monumento sulla 
scorta delle pressioni del “parroco e del Comune”, che all’inizio degli anni Cinquanta 
avevano cominciato “a manifestare segni di insofferenza per la chiesa”. Segnala, in 
conclusione, che Soprintendenza e Ministero avevano continuato a “lavarsene le mani”.    
 
28. A. MEZIO, L'America di Tamburi (“Gallerie”), ibid. Alla Galleria dell’Obelisco (e, in 
un secondo tempo, “presso l’Istituto di Studi francesi” di Firenze) erano esposte “serie di 
vedute americane” dipinte da Orfeo Tamburi “dietro invito della rivista Fortune” (l’arte di 
Tamburi era stata più volte indagata da Mezio; a tal proposito, si veda almeno 1950, n. 16; 
1955, n. 68). Guardando le opere in mostra, commenta Mezio, “saremmo tentati di 
applicare ad esse il titolo di Giraudoux, Amica America, piuttosto che quello di America 
amara di Cecchi”: “l’itinerario americano di Tamburi”, infatti, “corre, come quello di 
Giraudoux, sul doppio binario della simpatia e della predilezione per i toni chiari”. “Il 
paesaggio descritto in queste vedute risponde poco all’immagine del cantiere in piena 
attività, sul quale si modellano le impressioni del viaggiatore europeo che arriva per la 
prima volta nel nuovo mondo”; “l’inferno della civiltà meccanica vi è sottinteso” 
(dichiarazioni da ricondurre ad un umanesimo che, per gli autori de “Il Mondo”, era da 
difendere dalla prevaricazione della “civiltà” delle macchine). “Le simpatie del pittore sono 
per un’America minore, in cui si trovano più palazzetti a due o tre piani che grattacieli, più 
edifici in legno e mattone che costruzioni in cemento armato”. Le città ritratte, infine, 
“sono viste con l’occhio del paesista puro per cui tutto ciò che non fa paesaggio è un 
accidente o un fattore di disturbo”; tuttavia, Tamburi era “pittore troppo accorto” per 
“sostituire al cliché di un’America industrializzata quello di un mondo deliberatamente 
idillico e crepuscolare”. Più che rifarsi ai grattacieli e alle metropoli di Buffet e Gromaire, 
le vedute di Tamburi richiamavano alla mente l’America di Whitman e “qualche vecchio 
acquerello di Marin”. L’aspetto dell’America risultava “ringiovanito da un pittura piena di 
freschezza come una pioggia di marzo” (sull’America dei primitivi e del colore locale, su 
una “America non ancora brutalizzata dalla macchina”, estranea all’estetismo delle 
avanguardie del Novecento e proprio con un riferimento a Marin, si veda 1954, n. 14).      
 
29. L'INVITATO, In affitto (“I giorni”), ibid., p. 16. Cronache di costume che tracciano il 
profilo di un anonimo marchigiano inurbato che, per ben figurare di fronte agli amici 
romani, aveva deciso di usufruire del servizio offerto dalla New York Art Foundation (“da 
alcuni mesi” nell’Isola Tiberina), “pinacoteca circolante” che, su indicazione del direttore 
Herbert Read, metteva a disposizione dei soci “per un periodo di tempo non inferiore ai 




30. G. RAIMONDI, Invenzione dell’ermafrodito. Lautréamont (“La valigia delle 
Indie”), X, 11, 18 marzo 1958, p. 9. In uno scritto dedicato alla figura di Lautréamont, 
Raimondi stralcia alcuni passi dei Chants de Maldoror: il poeta francese, ragionando 
attorno ad “immagini riprodotte da un’ossessione di misticismo sessuale”, si era soffermato 
sulla figura di Odilon Redon.   
 
31. A. CEDERNA, Un piano contrastato (“La città eternit”), ibid., p. 13. Ancora sul 
Piano regolatore di Roma; a precedere la discussione, sono inseriti ulteriori riferimenti al 
caso di Villa Chigi (per i più recenti scritti sul piano e sulla villa, 1958, nn. 1, 6), la cui 
distruzione era stata l’esempio più fulgido di una politica urbanistica imperniata 
sull’interesse esclusivo dei privati e degli speculatori. Cederna accenna, in seguito, ad 
alcuni ordini del giorno discussi pochi giorni prima, ordini del giorno che dimostravano 
come “all’interno dello stesso partito democristiano si stiano manifestando germi di 
resipiscenza, soprattutto da parte di una minoranza che sembra bene orientata”: per 
esempio, “nel nuovo ordine del giorno (febbraio 1958) si accettano… i principi di massima 
dello schema del nuovo piano regolatore”. Tali spunti avevano avuto un’eco negli scritti 
pubblicati in “Rinnovamento” e in “Battaglie politiche”, riviste che davano spazio alle 
posizioni “della giovane sinistra democristiana” (sul piano regolatore di Roma anche 1958, 
nn. 35, 37).   
 
32. A. RENDI, Le Corbusier a Berlino, ibid. Rendi mette la lente sulla “grande trovata” 
berlinese della Interbau 57, “mostra internazionale di architettura con capolavori firmati dai 
più noti artisti contemporanei”. “Per catturare i loro disegni”, gli ideatori dell’Interbau 
avevano scelto il “quartiere della Hansa”, “centro residenziale di Berlino”, area nella quale 
erano ancora riconoscibili i segni impressi dalla seconda guerra mondiale. Il “blocco di 
terreno” scelto “fu sottoposto ad una pianificazione unitaria ed insieme altamente 
individuale: un progetto stabilì l’ordine e la simmetria degli edifici… poi cinquantasette 
architetti di dodici nazioni furono invitati a contribuire con i loro disegni per singole 
costruzioni”. Tra gli architetti, Gropius, Aalto, Niemeyer, l’italiano Luciano Baldessari e, 
infine, Le Corbusier. Quest’ultimo aveva riproposto “quello che egli considerava… la 
formula risolutrice dell’urbanistica moderna: la colonia o quartiere sotto un singolo tetto, 
conclusione estrema del romantico falansterio dell’800”.      
 
33. A. BONSANTI, I fiori di Peyron (“Il portolano”), X, 12, 25 marzo 1958, p. 7. Sulla 
pittura di Guido Peyron: Bonsanti mescola ricordi personali ad impressioni suscitate dalle 
opere (fiori e nature morte, ma anche un “nudo di donna”) dell’artista. Bonsanti rimarca 
che l’impressione di “acerbità” scaturita dalla vista di tali opere era da ricondurre alla 
“ansia di giovinezza” dell’artista. Confronta, inoltre, i fiori di Peyron con quelli di Filippo 
De Pisis. Tra i ricordi personali, Bonsanti si sofferma sul “quadretto [di Peyron] con 
dipintevi due bottiglie”, che conservava “da più di vent’anni”; l’opera aveva attirato 
l’attenzione di Sebastiano Timpanaro, che “si fermava a osservare di preferenza” il 
“rametto” – in tutta probabilità, ginestra – contenuto in uno dei bicchieri.   
 
34. E. BATTISTI, Settecento neoclassico, ibid., p. 13. Recensione di Settecento 
neoclassico di Ferruccio Ulivi (Pisa, Nistri-Lischi, 1957). L’autore, scrive Battisti, 
“affronta, nell’ambito della letteratura italiana”, le questioni del “classicismo” e della 
“razionalità” nella cultura del Settecento. “Il giudizio complessivo dell’Ulivi” è 
“negativo”: mancava, alla cultura del diciottesimo secolo, “una vera e feconda vitalità”. 
“Le accuse dei romantici, a questo gusto, di essere sterile ed esangue, sono giustificate”, e 
“sono accuse che non si possono negare allo stesso Canova, il nostro artista più 
rappresentativo del tempo”. Nel sistema di Ulivi, insomma, il neoclassicismo emerge nel 
suo aspetto di “misticismo laico”. Le tesi di Ferruccio Ulivi, mutuate da Battisti, trovano 
rispondenza sulle colonne de “Il Mondo” nell’antiaccademismo, nell’anticlassicismo che 
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informa gli scritti d’arte contemporanea di Alfredo Mezio (l’attacco a Severini 
“neoclassico”, accademico e speculativo di 1950, n. 75; la stroncatura della nuova 
accademia internazionale del non figurativo di 1950, n. 78, originano dal medesimo humus 
culturale). 
   
35. A. CEDERNA, La torta urbanistica (“Roma senza piano”), ibid. Ad una settimana di 
distanza da Un piano contrastato (1958, n. 31), Cederna torna sulla situazione urbanistica 
di Roma. Alla approvazione del piano e ad alcune delle “sue direttive di massima”, si 
stavano opponendo “agricoltori e commercianti”. I primi perché pensavano che la 
“salvaguardia integrale del centro storico” avrebbe condotto alla sua devitalizzazione; i 
secondi, sulla scorta della convinzione che “l’espansione della città in una direzione 
predominante, nel settore a oriente del Tevere”, avrebbe creato “una situazione di disagio 
tra i proprietari dei terreni delle zone escluse da quelle privilegiate”. Cederna conclude 
occupandosi della nomina di “un ennesimo sottocomitato, incaricato di verificare se lo 
schema di massima fin qui presentato dal Comitato Tecnico risponde o meno alle direttive 
date anni addietro dal Consiglio Comunale”; i nomi dei membri di tale sottocomitato, 
nominati dal sindaco Cioccetti, “assai poco” lasciano “sperare”.     
 
36. LUCA, La porta stretta, X, 13, 1 aprile 1958, p. 4. Scritto dal tono ironico, riservato al 
Ministro dei Lavori Pubblici Togni che, per porre rimedio alle “violazioni” delle norme 
“nel settore edilizio ed urbanistico”, aveva “invitato i Prefetti a intervenire energicamente 
presso le Amministrazioni Comunali per richiamarle ad una più stretta e rigorosa 
osservanza” delle norme stesse. Il collaboratore de “Il Mondo” conclude augurandosi 
l’intervento del Prefetto di Roma riguardo sventramenti quali quello che aveva coinvolto 
Villa Chigi (sulla villa si veda 1957, nn. 158, 167; 1958, nn. 1, 31).   
 
37. A. CEDERNA, Il castello di carte (“Roma in pezzi”), ibid., p. 13. Discussione 
generale sui problemi urbanistici di Roma originata dal fervere delle polemiche attorno al 
piano regolatore (sul piano si vedano almeno gli scritti di poco precedenti 1957, n. 165; 
1958, nn. 1, 31, 35). Cederna riprende punti già dibattuti: dalla necessità di ristabilire un 
rapporto organico, razionale tra centro e periferia, all’ostilità da parte “delle più retrive 
forze economiche contro qualunque direttiva di pianificazione urbanistica”. Spazio 
consistente è dato ai rischi che stava correndo il centro storico, minacciato nelle sue due 
componenti: “il centro propriamente storico, rinascimentale e barocco e ottocentesco fino 
al ’70, e le addizioni degli ultimi decenni dell’800”. Il centro, “lasciato in bianco dal piano 
regolatore del 1931”, aspettava ancora un progetto di tutela.    
 
38. A. RINALDINI, Vita grama del Sassetta, ibid. Riflessioni attorno all’arte del Sassetta 
scaturite a margine della lettura di alcuni testi usciti a partire dalla metà degli anni 
Cinquanta. Rinaldini ripercorre brevemente la storia degli studi sull’artista, dalla 
“monografia del Berenson” fino ai commenti di Cesare Brandi, e concentra la propria 
analisi soprattutto sul volume di Enzo Carli Sassetta e il Maestro dell’Osservanza (Milano, 
Martello, 1957) e su Du Byzantin à la Renaissance di Gallienne Francastel (Paris, Tisné, 
1955), prima parte della storia della pittura italiana curata dallo studioso francese.   
 
39. C. BARBIERI, Un museo napoletano, X, 14, 8 aprile 1958, p. 13. Recensione al 
Monastero napoletano di S. Gregorio Armeno di Roberto Pane (Napoli, L’arte tipografica, 
1957).  
 
40. A. CEDERNA, L'inutile strage (“L'Italia in pezzi”), ibid. Cederna abbandona 
questioni d’urbanistica romana e, riallacciandosi allo scritto Gli sventratori pentiti 
comparso ne “Il Mondo” il 5 novembre dell’anno precedente, dedica ulteriore spazio alla 
arteria milanese della Racchetta, la cui costruzione, articolata in due tratti, non solo 
“devasta tutto quanto il vecchio centro a sud del Duomo”, ma prometteva di originare 
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ulteriori problemi nel cuore del capoluogo lombardo. Sulle colonne de “Il Mondo”, la 
situazione urbanistica milanese era stata oggetto di indagine non solo di Cederna, ma 
anche, per esempio, di Riccardo Musatti (per la sequenza di scritti d’architettura e 
urbanistica milanesi comparsi nel settimanale, 1950, n. 10; 1951, nn. 3, 5; 1952, nn. 16, 29; 
1954, nn. 40, 48, 83, 89; 1956, nn. 20, 22, 24, 27, 58; 1957, nn. 11, 19, 133; 1958, nn. 21, 
43). 
 
41. A. BONSANTI, Il portolano, X, 15, 15 aprile 1958, p. 7. I ricordi di Bonsanti 
convergono sulla figura di Bernard Berenson. Emergono un tè bevuto ai “Tatti” in 
compagnia dello storico dell’arte; un confronto con Roberto Papi sul “comune amico” 
Berenson, del quale Papi aveva sbozzato il profilo in un libro che sarebbe uscito di lì a 
poco (Una visita al signor Berenson e ai Tatti, Firenze, Sansoni, 1958); alcune discussioni 
con lo studioso riguardo a tecniche di restauro ed al successo di Picasso, discussioni che 
dimostravano, come aveva sostenuto Emilio Cecchi in un articolo comparso nel “Corriere 
della Sera”, che la conversazione per Berenson era “un aspetto a sé stante delle molteplici 
attività di lui”. Bonsanti conclude il proprio scritto con un accenno alla situazione del 
“raffaellesco Palazzo Pandolfini”, e con una breve disamina dei “dipinti di Gianni 
Vagnetti” raccolti in Palazzo Strozzi. Dell’arte di Vagnetti, Bonsanti apprezzava 
soprattutto i “pesci d’argento”.     
 
42. G. BALDINI, L'anatomia dell'istinto, ibid., p. 8. Nella “appassionata introduzione” 
alla edizione italiana del Tristram Shandy di Laurence Sterne (Torino, Einaudi, 1958), 
Carlo Levi aveva impostato il paragone tra lo scrittore inglese e Jackson Pollock. Baldini 
non apprezza l’accostamento e, alla ricerca dei punti di divergenza tra i due, indugia 
sull’artista americano, che nelle sue opere sembrava abbandonarsi “con straordinario 
vigore e come con gusto selvaggio, all’estro della sua particolare invenzione – che consiste 
nel prevedere e insieme nell’assaporare una sua abnorme calligrafia depositata dai vorticosi 
sgoccioli d’un pennello intinto di vernici diluite”; “che vi si abbandoni, dico, più per venire 
incontro a una moda che per dirigerla, com’era nello Sterne”. Le accuse dirette a Pollock e 
alla “natura programmatica” dell’arte astratta rivelano Baldini sulle stesse posizioni del 
critico d’arte de “Il Mondo”, Alfredo Mezio, fin dai primi scritti ostile alla “moda” del non 
figurativo (si veda, per esempio, 1950, nn. 68, 78).  
 
43. A. CEDERNA, Il cortile degli architetti (“Milano in pezzi”), ibid., p. 13. Cederna 
torna su questioni milanesi (ad una settimana da 1958, n. 40) e si concentra su “uno dei più 
grandiosi monumenti del barocco lombardo”: “il grande cortile dell’ex Seminario 
Arcivescovile”, costruito da Aurelio Trezzi e Fabio Mangone. Il cortile, a lungo 
“abbandonato a se stesso, con ancora tracce dei bombardamenti”, era stato “restaurato”, 
diventando oggetto dell’interesse della “speculazione privata” e rischiando la distruzione. 
A denunciare i pericoli che il monumento stava affrontando, era servita una inchiesta “che 
appare oggi nel Bollettino del Collegio Lombardo degli Architetti”, inchiesta di cui il 
collaboratore de “Il Mondo” stralcia alcuni passaggi. Cederna denuncia in particolare il 
silenzio della Soprintendenza ai Monumenti della Lombardia, “cui è confidata per legge la 
tutela” degli edifici milanesi.  
 
44. C. SAVONUZZI, La morte profumata, ibid. “Un recente restauro del Giudizio 
Universale del Bastianino, ordinato dalla Sovrintendenza di Ravenna, ha finalmente 
procurato le prime fotografie di un affresco che… da quasi quattro secoli era teso, quasi 
sconosciuto, a coprire l’abside del Duomo di Ferrara”; “un tendone dipinto del quale si 
conosceva il disegno d’insieme, non i particolari e, meno ancora, i veri colori”. Il 
rinvenimento costituisce, per Savonuzzi, l’occasione per approfondire la figura del 
Bastianino.   
 
45. A. RUSCONI-L. VIETTI-M. MEO-N. IVANOFF, Palla nera per Longhena 
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(“Lettere scarlatte”), X, 16, 22 aprile 1958, p. 12. Il Sovrintendente ai Monumenti di 
Venezia, Rusconi, e gli architetti Vietti e Meo rispondono alle accuse lanciate da Ivanoff a 
proposito degli interventi nel “complesso monumentale di S. Giorgio dei Greci” a Venezia 
(1958, n. 20). Ivanoff ribadisce le proprie posizioni, costruite sulla base di quanto aveva 
potuto vedere personalmente, e studiare sulla scorta degli “incartamenti in possesso della 
Comunità Greca”.   
 
46. M. PRAZ, Parabola dell'arte astratta, ibid., p. 13. Discussione generale sull’arte 
astratta condotta sulla scorta della lettura di alcuni passi di Ut Pictura Poesis: The 
Humanistic Theory of painting di Rensselaer W. Lee (saggio comparso per la prima volta 
nel 1940 nell’“Art Bulletin”), e sull’assioma che l’arte non figurativa sia la “estrema 
conseguenza della teoria estetica che s’è venuta sviluppando in reazione alla secolare 
gerarchia dei generi classificati secondo il contenuto”. Il ragionamento di Praz segue il 
pensiero di Lee, e muove dall’arte e dalla cultura del Cinquecento italiano per arrivare 
all’Ottocento ed al Novecento. A testimoniare la omogeneità di gusto tra i collaboratori de 
“Il Mondo”, le conclusioni sono simili a quelle cui era giunto il critico d’arte del 
settimanale, Alfredo Mezio (a partire, per esempio, da 1950, n. 78): l’arte astratta – lo 
rivelava, per esempio, la geometria di Mondrian - “è un culmine, una fine, una riduzione 
all’assurdo”; mentre “reca sulla sua bandiera quella libertà di immaginazione che è esaltata 
da critici come Lionello Venturi, si è venuta cristallizzando in accademia ufficiale che fa 
pesare la sua autorità con un’intransigenza di poco men rigida di quella dell’accademia di 
Luigi XIV”. Sicché è “estremamente difficile per un pittore che non abbia requisiti 
astratti… trovare accesso alle più quotate gallerie d’esposizione”. Insomma – analoghe, 
ancora, le conclusioni cui era arrivato Mezio – “l’arte astratta non sembrerebbe ormai 
destinata a una lunga carriera” (tanto per testimoniare la divergenza di posizioni tra gli 
autori de “Il Mondo” e Lionello Venturi, quanto per dimostrare quanto la stagione astratta 
fosse percepita, dagli autori del settimanale, come una moda, una cifra passeggera, si veda 
1957, nn. 74, 86).   
 
47. A. CEDERNA, Roma abbellita (“La città eternit”), ibid. Il sindaco di Roma, 
Cioccetti, aveva “deciso di costituire un comitato per abbellire Roma in vista delle 
Olimpiadi”. Si era dato il via, insomma, alla solita operazione retorica che avrebbe portato 
alla “cattiva ricomposizione in località sbagliata di fontane, facciate e portali smontati in 
passato”; “restauro falsificatore e deturpatore di monumenti esistenti”; “distruzione di 
chiese e palazzi”; “demolizione, ricostruzione e sventramenti del centro storico”; 
“liquidazione delle ultime zone verdi”. La assurdità dell’operazione ordinata da Cioccetti 
era stata segnalata anche da Paolo Monelli, sulle colonne del settimanale “Tempo”. Proprio 
in quelle settimane, era stata perpetrata la “manomissione e falsificazione di uno dei più 
illustri monumenti romani”, Castel S. Angelo, dei cui due bastioni di S. Spirito e S. 
Salvatore era stata operata la ricostruzione ad opera dell’architetto Spaccarelli, già “braccio 
destro di Piacentini”.  
 
48. A. CEDERNA, Omaggio al Cinquecento (“Roma in pezzi”), X, 17, 29 aprile 1958, 
p. 13. “Uno dei più singolari e preziosi monumenti del Rinascimento romano”, vale a dire 
la “casa detta del Curato”, che “sorge in una valletta… verso Valle Giulia”, versava in 
gravissime condizioni: “muri esterni imbrattati, raschiati, scrostati”; “finestre… sfondate”; 
“all’interno immondizie, stracci, macerie, escrementi”. Al disfacimento della casa andava 
aggiunta la “volgare distruzione dell’ambiente naturale che la inquadrava”. Alla situazione 
avrebbe dovuto porre rimedio una serie di provvedimenti inaugurata da un decreto dell’8 
ottobre 1955, che “vincolava e definiva di notevole interesse pubblico la zona in 
questione”; tuttavia, “ancora una volta l’interesse privato dei proprietari dell’area” aveva 
“avuto la meglio sull’interesse pubblico”, e “come se nessuna misura di tutela fosse stata 
presa, i proprietari presentavano in comune il progetto di costruzione di nuovi edifici verso 
monte, in modo da chiudere l’accerchiamento” del monumento, “togliendogli l’ultimo 
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pezzo di sfondo ancora parzialmente libero”. La commissione edilizia, “ignara come al 
solito di voti e vincoli di tutela”, aveva dato “il suo parere favorevole”. Il discorso di 
Cederna, infine, è esteso anche “a quello che succede intorno a questo piccolo monumento 
nel raggio di qualche centinaio di metri”: alla condizione di parchi e ville, in particolare. 
 
49. A. RINALDINI, Mostri e leggende, ibid. Recensione al volume di Jurgis Baltrušaitis 
Aberrations, légendes des formes (Paris, Perrin, 1957). Rinaldini traccia il profilo dello 
studioso, di cui ricorda le più importanti pubblicazioni e analizza l’interesse per la 
fisiognomica.    
 
50. G. RAIMONDI, Georges Seurat in laguna (“La valigia delle Indie”), X, 18, 6 
maggio 1958, p. 13. Raimondi ricostruisce un incontro con un amico veneziano che, 
“uscendo da una bottega di libri usati”, gli aveva presentato alcuni fascicoli – datati 1888 - 
della rivista “La Revue Indépendante”. Tra gli articoli contenuti in uno dei fascicoli, una 
recensione di Gustave Kahn “sulla esposizione degli Indipendenti di quell’anno”: oggetto 
dell’analisi del critico, l’arte di Seurat. Del testo, Raimondi pubblica alcuni passi. Il 
ragionamento di Raimondi si amplia fino ad abbracciare la scena artistica parigina della 
fine dell’Ottocento: qualche riga è riservata a Daumier, Manet, Renoir, Degas, Gauguin, 
Van Gogh.     
 
51. A. CEDERNA, Osservatori moderni (“Il giardino d'Europa”), ibid. Cederna segnala 
l’uscita del “Bollettino n. 6 (gennaio-febbraio 1958) dell’associazione Italia Nostra”: ad 
essere presentato, “un piccolo campionario delle graziose e più recenti imprese dei vandali 
nostrani”. Oltre a menzionare i principali casi presi in esame dagli autori del Bollettino, 
Cederna mette a fuoco i propositi dell’associazione, e ricorda che, oltre che in tale 
pubblicazione, “l’attività di Italia Nostra si è concretata in due convegni, uno a Firenze il 
maggio 1957… e l’altro a Cremona il dicembre scorso”. L’associazione, insomma, 
“testimonia la presenza di una Italia ancora nostra, cioè di noi, persone civili, contro 
l’Italia dei furbi, degli ignoranti e dei tromboni”.    
 
52. A. CEDERNA, Discussione senza fine (“Roma senza piano”), X, 19, 13 maggio 
1958, p. 13. Novità relative al piano regolatore di Roma (sulla questione, in precedenza, 
1957, n. 165; 1958, nn. 1, 31, 35, 37): “dopo quasi quattro anni di discussioni, i lavori 
preparatori per il nuovo piano… si sono conclusi con un nulla di fatto”; “la commissione… 
nominata nel giugno del 1954 allo scopo di apprestare uno schema di massima, si è sciolta 
il 30 aprile 1958 con un ordine del giorno che rimette puramente e semplicemente al 
consiglio comunale gli elaborati faticosamente e per tanto tempo acquisiti”. Cederna 
ricostruisce la tormentata storia del piano individuando quattro momenti dirimenti: “la lotta 
aperta contro il progetto presentato nel gennaio del 1955 dal comitato tecnico”; 
l’ostruzionismo riscontrato nei mesi a cavallo tra 1956 e 1957; la “coalizione di una 
trentina di membri della commissione” contro il piano; “il silenzio della cultura più 
direttamente interessata alla vita delle città”. Strideva, a tal proposito, il fatto che in Italia 
“abbiamo alcune tra le migliori riviste di architettura ed urbanistica, e in compenso le 
nostre città si decompongono sotto la peggiore urbanistica d’Europa”.  
 
53. C. SAVONUZZI, I Brambilla di Caprarola, ibid. Storia del palazzo di Caprarola, dei 
suoi proprietari storici e del “conte Brambilla, milanese”, “ultimo abitante”. Savonuzzi si 
reca in visita al monumento, ma non trova i “restauri alle pitture” che erano stati annunciati 
a Roma.  
 
54. G. GRAZZINI, La primavera senza testa, ibid., p. 15. Qualche nota sul ponte di Santa 
Trinita a Firenze (sul ponte anche 1957, n. 115), e sull’opportunità di ricostruirlo “com’era 
e dov’era”, riportando “le quattro statue delle stagioni agli imbocchi” del ponte. La 
polemica si era concentrata soprattutto attorno alla testa mancante della statua della 
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Primavera, testa che sarebbe stata ritrovata solo tre anni più tardi.    
 
55. L. CECCHI PIERACCINI, I cinesi al “Margherita” (“Vecchie agendine”), X, 20, 
20 maggio 1958, p. 9. Tra i ricordi di Leonetta Cecchi Pieraccini, spunta un incontro con 
Matteo Marangoni a Courmayeur, nell’agosto del 1922; e, nel dicembre dello stesso anno, 
una “gita in macchina a Civitavecchia ad accompagnare una giovinetta veronese che 
vorrebbe conoscere Spadini e divenirne scolara”. Della villa di Spadini, Leonetta riferisce 
alcuni particolari, tra i quali il fatto che “ci ha dimorato Garibaldi”. Nel corso di 
quell’incontro, l’artista aveva mostrato agli ospiti “due quadri”: “sono i dipinti dei ragazzi 
con i pesci che rappresentano per Spadini la meta disciplinare raggiunta di condurre cioè, 
l’opera al finito, come i grandi, egli dice, hanno sempre fatto”.   
 
56. E. BATTISTI, La ricchezza dei musei veneti, ibid., p. 13. Sulle iniziative della 
Fondazione Cini di Venezia, tra le quali spiccava la “serie di cataloghi dedicati ai musei 
comunali della regione”, impresa per la quale l’Istituto “si appoggia ad un editore sveglio e 
intelligente come Neri Pozza” (già collaboratore de “Il Mondo”). Tre erano i volumi editi, 
“dedicati a Possagno, a Padova e alla sezione medievale e rinascimentale del Correr” 
(autori, rispettivamente, Elena Bassi – per studi canoviani si veda anche 1957, nn. 145, 156 
-, Lucio Grossato e Giovanni Mariacher). I cataloghi in questione, che “obbediscono ad un 
principio estremamente pratico di consultazione”, difettavano tuttavia di due elementi: “un 
paragrafo, dovrebbe sempre… essere dedicato all’iconografia”; nell’“indice finale degli 
artisti”, la “lista alfabetica di schede” è ordinata “secondo le attribuzioni attuali, che non è 
detto debbano restare immutate”. Battisti conclude segnalando, “tra i nuovi cataloghi 
veneti”, “un primo volume sulle Gallerie dell’Accademia di Venezia, di Sandra Moschini 
Marconi, già uscito nel 1955”.    
 
57. A. CEDERNA, Birilli e banche (“Italia barbara”), ibid. Sulla situazione urbanistica di 
Cremona e Pavia, Cederna aveva già scritto il 18 febbraio e il 4 marzo (1958, nn. 19, 24). 
Nel presente scritto, per quanto attiene a Pavia il collaboratore de “Il Mondo” si sofferma 
sulla polemica in corso tra gli amministratori e la Società Pavese di Storia Patria, che 
propugnava la “necessità di un’integrale e gelosa salvaguardia di quanto si è conservato 
dell’ambiente cittadino entro i bastioni spagnoli”; per quel che concerne Cremona, Cederna 
mette la lente sulla relazione ad un piano regolatore che avrebbe schiantato il “magnifico 
centro” “sotto una micidiale manovra aggirante da nord e da ovest”. La situazione a 
Cremona era resa ancora più grave dall’intenzione della Giunta di accontentare la Banca 
d’Italia, che “esige ampio spazio davanti al proprio erigendo palazzo, che naturalmente 
sarà monumentale, anzi di notevole pregio artistico”.   
 
58. A. CEDERNA, Fronte del verde (“Roma a pezzi”), X, 21, 27 maggio 1958, p. 13. 
Sulla “cessione da parte dello Stato al Comune” di Villa Savoia, “e la sua destinazione a 
parco pubblico”. La vicenda nel suo complesso spingeva Cederna a credere che si trattasse 
di “un altro grosso danno al patrimonio naturale di Roma e il primo passo verso lo 
smembramento definitivo del verde pubblico”. Delle vicende della villa e del suo parco, 
Cederna ricostruisce alcuni passaggi, a partire dalla conversione a parco privato sulla 
scorta del piano regolatore del 1931. In seguito, il parco “veniva convertito in parco 
pubblico con variante approvata nel 1951 dal Consiglio Comunale”. Decisione a seguito 
della quale gli eredi erano intervenuti ricorrendo in Consiglio di Stato; si era in questo 
modo arrivati ad un accordo che prevedeva la spartizione dell’area tra le due parti 
coinvolte, “Stato ed eredi Savoia”. Cederna si augurava che “l’intera estensione, e non una 
parte soltanto di essa, venga in possesso dello Stato o del Comune”; conclude sostenendo 
che la cessione “della parte dello Stato al Comune e da questo alla cittadinanza romana” 
era operazione “di carattere puramente preelettorale”. L’ultima parte del testo è riservata al 




59. E. NISSIM, Le cose parlanti, ibid. Nissim riferisce di una conversazione con “il pittore 
Pietro Fornasetti” avvenuta “in un caffè di Baker Sreet”, a Londra. Tra gli argomenti, 
l’arredamento dei locali di Londra; i più recenti lavori che Fornasetti “ha mandato in giro, 
un po’ dappertutto”, per esempio al presidente americano Eisenhower ed alla regina di 
Svezia. La seconda parte dello scritto è dedicata ad un profilo di Fornasetti e al suo 
inserimento nell’ambiente londinese. “Le cose vive e parlanti ideate e create da Fornasetti”, 
che sapeva rivelare “l’incanto degli oggetti, anche dei più semplici e pratici”, avevano fatto 
breccia anche sulla scorta del carattere degli inglesi, che Nissim descrive “sognatori e 
timidi”. Nelle “cose” dell’artista, “ciascuno puo’ trovare i pensieri e le immagini che 
meglio si addicono al suo stato d’animo”. 
 
60. A. BONSANTI, Il portolano, X, 22, 3 giugno 1958, p. 7. In uno scritto centrato sul 
“Journal dei Goncourt”, Bonsanti si sofferma “sulla valutazione così severa e così ingiusta, 
che vi si offre dell’arte di Delacroix”. Lo spunto costituisce occasione per riportare alcuni 
passi di critica d’arte comparsi nel giornale e concentrati sui temi della “pittura pura”, 
oltreché per un confronto tra “le due edizioni” del Journal (la seconda cui fa riferimento 
Bonsanti è quella della Imprimérie Internationale de Monaco, 1956 e 1958).   
 
61. I. STABILE, L'assedio alla certosa di Pavia (“Lettere scarlatte”), ibid., p. 10. 
Stabile scrive a Pannunzio per segnalare che “la Certosa di Pavia sta per essere assediata da 
una marea di volgare edilizia” (su Pavia anche 1958, nn. 24, 57). Ciò sulla scorta di 
“progetti di lottizzazione che attendono di essere approvati” in Comune. Anche a Pavia, 
anziché “preparare davvero il piano regolatore”, si era lasciato campo agli interessi privati.  
 
62. E. BATTISTI, Vanvitelli a Caserta, ibid., p. 13. Battisti sfoglia gli Atti dell’ottavo 
convegno nazionale di Storia dell’architettura tenuto a Caserta nel 1953 (la pubblicazione 
era di due anni precedente la scrittura del presente articolo: Roma, Centro di studi per la 
storia dell’architettura, 1956): oggetto dell’analisi degli studiosi partecipanti, “il 
monumentale palazzo di Caserta” e la figura di Luigi Vanvitelli. Tra gli interventi 
pubblicati, Battisti sottolinea quello di Giulio Ansaldi, “uno dei più qualificati studiosi del 
neoclassicismo”, a cui si doveva un “lungo e decisivo esame della rivoluzione formale 
operata dal Vanvitelli”. Spazio è riservato anche agli altri studi pubblicati negli atti. Battisti 
conclude lodando la formula del congresso (“la formula più attuale della ricerca 
scientifica”): i volumi che raccolgono gli interventi sono qualcosa di “ben più ricco ed 
importante di una qualsiasi monografia, scritta da uno solo”.  
 
63. A. CEDERNA, Verde politico (“La città eternit”), ibid. Cederna denuncia le “quattro 
variazioni preelettorali subite dal patrimonio naturale di Roma, la città più povera di verde 
d’Europa”: “sul monte Parioli, intorno al prezioso edificio cinquecentesco denominato 
Casa del Curato, sono state repentinamente sistemate le scarpate, rimossi i mucchi di 
immondizia e… sono stati piantati addirittura dieci pini” (sulla situazione della Casa anche 
1958, n. 48); “sessantasei ettari di Villa Savoia… sono stati ceduti dallo Stato al Comune 
come parco pubblico” (sulla villa anche 1958, n. 58); in senso opposto, il caso di Villa 
Chigi, la cui liquidazione “nessuna opportunità preelettorale” aveva potuto impedire (1957, 
nn. 158, 167; 1958, n. 1); la concessione agli inglesi della costruzione “di un grande 
albergo nel parco dell’ex villa dell’Ambasciata a Porta Pia”.   
 
64. A. CEDERNA, Architettura e frottole (“Milano in pezzi”), X, 23, 10 giugno 1958, 
p. 13. L’ultimo articolo su Milano era comparso ne “Il Mondo” l’8 aprile 1958 (n. 43). Nel 
presente scritto, Cederna fa il punto sugli interventi operati nel capoluogo lombardo, 
interventi che avevano fatto di Milano la “più brutta e più tetra città d’Europa”: “la città 
vecchia è stata annientata e al suo posto è stata costruita una caricatura di città moderna 
irrazionale e congestionata”. Unico fatto positivo, “la sospensione del secondo tratto della 
Racchetta che avrebbe distrutto le ultime superstiti reliquie di Milano” (per l’ultimo 
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accenno alla Racchetta, si veda 1958, n. 40). Cederna mette la lente sulla “ricostruzione del 
lato nord del corso V. Emanuele, un insieme sciatto e banale”; sul progetto era stata 
formulata una “esplicita condanna… nell’ultimo numero della rivista Casabella”, a firma 
Nathan Rogers. Cederna lamenta come l’attacco di “Casabella” costituisse un unicum: la 
rivista, anziché denunciare gli sventramenti in corso nel Paese, “preferisce occuparsi di 
quanto di buono o di interessante si fa in Italia e all’estero” (sulla situazione di Milano 
anche 1958, n. 67).   
 
65. L. ATTINELLI, Il surrealista sposo, ibid. Cronache mondane da Parigi. Oggetto 
dell’attenzione di Attinelli, i preparativi di matrimonio tra “G., pittore surrealista” di scarso 
successo, e una anonima “ragazza smilza, bionda e coraggiosa”, arrivata in Francia “per 
imparare la lingua francese”. 
 
66. P. PORTOGHESI, La civiltà delle ville, X, 24, 17 giugno 1958, p. 13. Portoghesi 
recensisce due volumi di Giuseppe Mazzotti: Ville venete (Roma, Bestetti, 1957) e 
Immagini della Marca trevigiana (Milano, Silvana, 1957). Il collaboratore de “Il Mondo” 
traccia inoltre il profilo di Mazzotti, “che ha dedicato tante energie alla conoscenza” della 
regione Veneto e che, “insieme ad altri studiosi, riuscì qualche anno fa ad attirare 
l’attenzione sulla minaccia che grava sulle ville… illustrandone lo stato di grave 
abbandono” (il riferimento corre, in tutta probabilità, al catalogo delle ville venete, Treviso, 
Canova, 1953). Mazzotti, commenta Portoghesi, si era sempre speso per “un intervento 
dello Stato” “che renda possibile la conservazione di questi edifici”. Le sue battaglie non 
erano state vane: “è recente la notizia della costituzione di un Consorzio tra lo Stato e gli 
Enti locali per il restauro e la valorizzazione delle ville”.    
 
67. A. CEDERNA, Campionario milanese (“L'Italia in pezzi”), ibid. A sette giorni di 
distanza da Architettura e frottole (1958, n. 64), Cederna, fiducioso della “utilità didattica 
della denuncia degli orrori”, torna ad occuparsi dei problemi urbanistici di Milano, 
elencando le “più recenti opere relative al restauro, alla conservazione, alla ricostruzione, 
all’abbellimento generale della città”: dal “seicentesco palazzo dei Tribunali” in piazza 
Fontana, che era stato rialzato e “manomesso nella facciata”, allo sfondamento di Palazzo 
Tarsis in corso V. Emanuele; dalla facciata “smontata” “dell’ex-albergo Corso”, alla 
ricostruzione della “illustre Abbazia di Chiaravalle”; dalla “distruzione di un prezioso 
cortile tre-quattrocentesco dietro la chiesa di S. Tomaso”, alla devastazione “della chiesa di 
S. Vincenzino”. Gli esempi proseguono, per esempio, con gli interventi sugli “archi 
medievali di Porta Nuova in via Manzoni” e sull’“ex-teatro Filodrammatici”. 
 
68. C. LAURENZI, Paura a Venezia (“Usi e costumi”), ibid., p. 16. A Venezia per un 
convegno che “verteva sul tema Crisi della civiltà e crisi dell’individuo”, Laurenzi rivela 
che tra gli oratori c’erano anche il pittore Carena, che era intervenuto “sullo scadimento 
della misura umana nella pseudo-arte dei nostri dì”; Mario Vinciguerra, già collaboratore 
de “Il Mondo”, che aveva sarcasticamente dichiarato che “una scimmia in incognito ha 
vinto in America un premio di pittura”. 
 
69. A. CEDERNA, Grattacieli sul lago (“Italia barbara”), X, 25, 24 giugno 1958, p. 
13. Prosegue, dopo gli scritti che avevano messo a fuoco la situazione urbanistica di 
Cremona e Pavia (1958, n. 57), l’inchiesta di Cederna sulle città lombarde. Oggetto della 
presente indagine, Lecco, “città manzoniana, che un nuovo piano regolatore cancella 
definitivamente dalla faccia della terra”; piano “molto simile nei criteri generali al piano 
littorio del 1941”. Tra gli interventi più gravi, lo “squarciamento delle due vie principali, 
Mascari e Bovara, raddrizzate e allargate a colpi di cannone”; l’isolamento della “torre 
viscontea”; la demolizione del “dignitoso edificio di un vecchio teatro”. Ingenti i danni alla 
“chiesa barocca di S. Marta” e alla “chiesa di S. Carlo nel borgo di Castello”. Insomma, “al 
posto del nucleo antico si vuol costruire una specie di nuovo centro di Milano”. L’ultima 
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parte dello scritto è riservata ai grattacieli che, in barba alle “limitazioni alle altezze”, 
stavano sorgendo in grande numero e mandando al macero la “romantica bellezza della 
città” (aggiornamenti sulla situazione urbanistica della città in 1959, n. 88).  
 
70. C. D'ONOFRIO, I “romanisti” in capitolo, ibid. Sulle pubblicazioni dei “romanisti” – 
vale a dire i “romani intenti a studiare la loro città”, su cui anche 1954, n. 52 - con 
particolare riferimento alla pubblicazione annuale e “ufficiale” delle “Strenne”. Nell’ultimo 
volume delle “Strenne”, D’Onofrio individua “un buon numero di studiosi altamente 
qualificati”: Luigi De Gregori, Francesco Barberi, Carlo Pietrangeli, Armando Schiavo, 
Silvia Negro. Tuttavia, erano stati pubblicati anche altri contributi “che nulla di nuovo, anzi 
molto di noto e di trito o del tutto privo di interesse continuano a raccontare”.   
 
71. G. ZAMPA, Gli Uffizi in vetrina (“Aria di Firenze”), ibid., p. 15. Una mostra 
“aperta… all’Archivio di Stato” raccoglieva “una scelta di documenti e di opere d’arte” 
che illustrava “come nacque e prese corpo l’immensa fabbrica” degli Uffizi (sulle colonne 
de “Il Mondo”, gli Uffizi erano stati al centro di una vivace polemica datata 1952 e 
scaturita da un articolo di Lionello Venturi in merito al nuovo allestimento del museo; si 
veda, a tal proposito, 1952, nn. 34, 40, 43, 46, 49, 51). Aiutandosi con il materiale esposto 
alla Mostra documentaria e iconografica (per il cui catalogo, Firenze, Tipografia Giuntina, 
1958), Zampa ricostruisce le tappe salienti della storia della Galleria. 
  
72. A. BONSANTI, Paragone numero 100 (“Il portolano”), X, 26, 1 luglio 1958, p. 7. 
Qualche riga riguardo l’uscita del “numero 100 di Paragone”, evento in occasione del 
quale “Anna Banti e Roberto Longhi hanno invitato letterati di mezza Italia a casa loro”. 
L’evento mondano spinge Bonsanti a confrontare il sistema letterario degli anni Cinquanta 
con quello degli anni tra le guerre; evoca, a tal proposito e tangenzialmente, “il pranzo 
organizzato da Solaria nei primi anni della sua esistenza… nel 1929”, pranzo cui aveva 
partecipato anche Ugo Ojetti.   
 
73. A. CEDERNA, Tabula rasa (“Italia barbara”), ibid., p. 13. “Dal 5 all’8 giugno la 
Società Storica Lombarda ha tenuto un congresso nella Villa Reale di Monza sul volto 
storico delle città lombarde”: Cederna si concentra sui punti di maggiore interesse emersi 
nel contesto del congresso. Le relazioni, “assai dotte e assai interessanti”, avevano tuttavia 
rinunciato a “definire concretamente il carattere urbanistico-ambientale di queste città”, e 
“a definire la nostra posizione di fronte ad esse”; troppo sbilanciate sul “piano erudito-
antiquario”, avevano finito con lo svicolare dai problemi più attuali di “una pianificazione 
urbanistica illuminata”. La parte conclusiva del testo è riservata alla situazione di tre città 
lombarde, situazione che, al pari di quella di Milano, rivelava come anche la Società 
Storica avesse fatto “poco per difendere nei suoi scarsi avanzi” il territorio. Oltre ai casi più 
volte indagati di Cremona e Pavia (si veda, a titolo esemplificativo, 1958, nn. 19, 24, 57), è 
introdotto il caso di Varese.  
 
74. A. RINALDINI, Arte e magia dei primitivi, ibid. Prima di procedere alla recensione 
del volume di Renzo Padovan The maori as an artist (Wellington, 1957) e di ragionare 
sull’arte “nelle civiltà primitive”, Rinaldini traccia il profilo dell’autore, “uno dei tanti 
ingegni distribuiti nei vari istituti di cultura all’estero”. L’accostamento tra arte primitiva e 
“arti popolari europee, specialmente nell’ambito della devozione”, conduce Rinaldini a 
stralciare alcuni passi del saggio di Enrico Castelli contenuto in La filosofia dell’arte sacra 
(Padova, Cedam, 1957).  
 
75. (n. f.), Il trionfo dei padroni (“Taccuino”), X, 27, 8 luglio 1958, p. 2. Gli autori della 
pagina politica de “Il Mondo” fanno eco ad Antonio Cederna e si schierano in difesa del 
patrimonio architettonico e paesaggistico di Roma. Tra i punti sollevati, “la distruzione di 
Villa Chigi” (su cui si veda 1957, nn. 158, 167; 1958, nn. 1, 63) e di Villa Savoia (1958, 
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nn. 58, 63). Spazio è riservato anche alla “costruzione dell’albergo Hilton a Monte Mario” 
(sul quale anche 1955, n. 77; 1956, nn. 45, 56; 1957, n. 54) ed all’accantonamento del 
nuovo piano regolatore (per i più recenti scritti sul piano, 1957, n. 165; 1958, nn. 1, 31, 35, 
37, 52).   
 
76. L. CECCHI PIERACCINI, La messa degli artisti (“Vecchie agendine”), ibid., p. 7. 
Leonetta Cecchi Pieraccini appunta tra le pagine del proprio diario una visita alla 
“collezione d’arte dei conti Contini Bonacossi” (20 maggio 1923) - all’evento era presente 
anche Roberto Longhi -; un soggiorno presso la “bella villa dei Della Gherardesca”, 
“tenuta in affitto dagli Ojetti”, villa tra i cui ospiti abituali c’era anche “Romano Dazzi, 
figlio dello scultore” (agosto 1923); una “cena a trattoria” con Soffici, gli Ungaretti, gli 
Spadini, i Baldini, Luigi Brunati (25 agosto 1923); un incontro in piazza Navona con 
Amerigo Bartoli.       
 
77. C. SAVONUZZI, Il cantiere ferrarese, ibid., p. 13. Savonuzzi annuncia che “a 
settembre avrà luogo a Ferrara, organizzato dal Comune e dall’Istituto bolognese di storia 
dell’arte dell’Università, un Convegno di studi sulla edilizia artistica ferrarese”. Il 
collaboratore de “Il Mondo” plaude all’iniziativa, che “dovrebb’essere… finalmente una 
buona occasione perché qualcuno precisi cosa sia… la cultura edilizia a Ferrara: se una 
provincia, cioè un ambiente di rielaborazioni, di echi, di manierismi ed incroci, od invece 
un cantiere”. Savonuzzi ragiona sui momenti salienti della storia architettonica di Ferrara a 
partire dai progetti di Biagio Rossetti. Il collaboratore de “Il Mondo” auspica che, accanto 
al Convegno, fossero trovati finanziamenti per la costituzione di un “inventario” dei beni 
architettonici ferraresi: “occorrerebbe schedare e fotografare, fuori dei grandi monumenti, 
tutto il resto, autentico e complementare, della città”. Studi che erano sempre più urgenti, 
sulla scorta degli sventramenti e dei cattivi restauri che stavano cambiando il volto della 
città e del “solidale e compatto” “ambiente” architettonico ed urbanistico ferrarese (sui 
temi qui impostati anche 1958, n. 118). 
 
78. A. CEDERNA, Il convento e il ministero (“La città eternit”), ibid. “A un passo dalla 
Fontana di Trevi”, “hanno distrutto da cima a fondo l’ex convento delle Vergini, in via 
delle Vergini, e al suo posto sta per essere costruito un nuovo edificio per iniziativa di un 
ministero, quello delle Telecomunicazioni”. Nello specifico, il prezzo pagato al progetto 
era stata “la demolizione… dell’ala del convento secentesco su via delle Vergini, con la 
sua civile facciata, la sua bella altana, il suo cortile porticato e i suoi ambienti a volta”. 
Sulla vicenda si era accesa una vibrante polemica: “il Sindaco ha deplorato la tendenza di 
certi enti pubblici a costruire senza alcuna autorizzazione dei competenti organi comunali”; 
il Ministro delle Telecomunicazioni, assieme a quello dei Lavori Pubblici, difendeva il 
progetto. Si era infine giunti ad un accordo, sulla scorta della paradossale assicurazione che 
“l’esterno del convento sarà ricostruito com’era, anzi, secondo il primitivo aspetto”.  
 
79. L'INVITATO, Ruggeri (“I giorni”), ibid., p. 16. Il cronista mondano de “Il Mondo” 
scrive dell’esposizione di Alfredo Ruggeri all’Aureliana. Ad essere presentata, “una 
ventina di tele: paesaggi dell’Umbria, nature morte, qualche veduta di Roma”. L’Invitato 
traccia il profilo di Ruggeri, la cui prima mostra era stata dell’anno precedente, sempre a 
Roma, alla Galleria L’Incontro, nella cornice della collettiva “Candidi, primitivi e 
popolari”. Il nome di Ruggeri era noto anche a Corrado Cagli, che aveva indicato i suoi 
quadri ad “alcuni americani venuti in Italia”. Il collaboratore de “Il Mondo” si ferma 
perlopiù su particolari biografici ed aneddoti: tutti i quadri di Ruggeri “sono dipinti alla 
luce di una lampada di sessanta watt, in un piccolo alloggio nel quartiere della piramide di 
Caio Cestio”. Il testo dell’Invitato si colloca sulla scia dei frequenti scritti sull’arte dei 
primitivi, linea battuta in particolare da Alfredo Mezio; arte dei primitivi centrale nel gusto 
degli autori del periodico fin dai primi anni di vita del settimanale (si veda, per esempio, 




80. A. CEDERNA, I guastatori in Campidoglio (“Roma senza piano”), X, 28, 15 luglio 
1958, p. 13. “La maggioranza clericale e fascista” arroccata in Campidoglio aveva nel 
giro di pochi giorni “rigettato per sempre lo schema di nuovo piano regolatore elaborato 
dopo oltre quattro anni di discussioni” (per il piano di Roma si veda 1957, n. 165; 1958, 
nn. 1, 31, 35, 37, 52, 75) e “riportato davanti all’assemblea la variante relativa alla 
costruzione dell’albergo Hilton a Monte Mario” (1955, n. 77; 1956, nn. 45, 56; 1957, n. 
54). Era evidente che la linea scelta era il “favoreggiamento di interessi privati a danno 
della collettività”. Ad aggravare la prima delle decisioni prese dalla amministrazione, la 
decisione di “redigere in pochi giorni un altro piano regolatore che riesca interamente 
gradito alle più retrive forze economiche e politiche romane”: un “antipiano” che 
“distrugge la sostanza del piano” formulato in precedenza, “respingendo l’impostazione 
generale, sconvolgendo i tempi dell’attuazione”.  
 
81. A. BANDINELLI, Il paese dei barocchi (“L'Ina-casa al Tiburtino”), ibid. Bandinelli 
segnala, “al settimo chilometro della Via Tiburtina, sulla destra di chi esce da Roma”, il 
“nucleo residenziale dell’INA-Casa”, che “per certe sue ambizioni architettoniche ed 
urbanistiche… è uno dei complessi più interessanti tra i tanti progetti sotto gli auspici di 
questo ente per l’edilizia popolare”. Un progetto che “contrappone alla sciatta 
disgregazione delle vicine borgate una sua unità costruttiva piena di impegno 
programmatico”; un progetto “risultato di una volontà precisa… di ricreare una struttura 
comunitaria a misura d’uomo” , in cui giocavano un ruolo determinante “suggestioni 
dell’esperienza di un Wright, dell’urbanistica anglosassone di remote origini utopistiche”. 
Ancora, sulle colonne de “Il Mondo”, una presa di posizione in favore della “misura 
d’uomo” dell’architettura e dell’arte e la scelta dell’opzione organica sulla scorta del 
pensiero del duo Persico-Ragghianti (posizioni simili sarebbero state sostenute da 
Bandinelli in 1958, n. 109).  
 
82. (n. f.), Il sacco di Roma (“Taccuino”), X, 29, 22 luglio 1958, p. 2. Già due settimane 
prima, gli autori della pagina politica de “Il Mondo” erano intervenuti su questioni di 
urbanistica (n. 75). Nel presente scritto, sono portati all’attenzione dei lettori “la 
costituzione di un grande Ateneo internazionale salesiano” e “di un quartiere per settemila 
abitanti al nord di Roma, sui terreni dell’ex-senatore Alessandro Gerini e di altri pezzi 
grossi democristiani”. Nuovi passi “verso lo sfasciamento di Roma”. La polemica prende 
presto una connotazione politica: gli autori del “Taccuino” accusano i liberali di 
“appoggiare ciecamente i democristiani”, e i socialdemocratici di non essersi decisi ad 
uscire dalla alleanza di governo (qualche settimane più tardi allo scritto avrebbe replicato 
Roberto Pane, 1958, n. 89).   
 
83. A. CEDERNA, Il monte regalato (“La città eternit”), ibid., p. 13. Ancora sulla 
variante e la convenzione relative alla costruzione dell’albergo Hilton a Monte Mario: 
questione dibattuta nelle settimane precedenti tanto dallo stesso Cederna, quanto dagli 
autori della pagina del “Taccuino” (si veda almeno 1958, nn. 75, 80). La costruzione 
dell’albergo, ripete Cederna, “significa sostituire un impianto di esclusivo interesse privato 
a un impianto di interesse pubblico, qual è il piazzale panoramico, circondato da parco 
pubblico”, di Monte Mario (sul tema devono essere riletti i primi scritti di Cederna, 1955, 
n. 77; 1956, nn. 45, 56; 1957, n. 54). Cederna conclude con una nota di speranza: afferma 
che “non tutto è perduto” e che, forse perché “l’Immobiliare ha cominciato a seccare 
qualcuno”, “la maggioranza capitolina non è più così compatta come di consueto”. Spia di 
tale mutamento, il fatto che addirittura “un consigliere monarchico si è pronunciato contro 
la costruzione dell’Hilton”.  
 
84. G. RAIMONDI, La valigia delle Indie, X, 30, 29 luglio 1958, p. 13. Medaglione su 
Federico Barocci. Raimondi mescola ricordi di vita e di arte relativi soprattutto alla 
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giovinezza ed alla formazione dell’artista: un incontro con Michelangelo, il punto di 
riferimento costituito da Raffaello, accostamenti – per suggestione - all’altro marchigiano 
Leopardi. Analizzate o solo menzionate le sue opere più celebri: a titolo esemplificativo, “i 
disegni, naturalmente inediti, che provengono dalla Biblioteca di Urbania” e dagli Uffizi; i 
“suoi famosi studi di mani” (chiosa il collaboratore de “Il Mondo” che, “insieme a 
Watteau, Barocci fu il più grande, il più acuto ritrattista di mani umane”); e ancora, San 
Francesco riceve le Stigmate e “le madonne, le donne del Barocci”, che spingono 
Raimondi a scrivere che “solo il Correggio, o Renoir, amano un corpo… di una donna, lo 
avvolgono in segni tanto densi e inestricabili”.    
 
85. A. CEDERNA, Giudizi e capriole (“Roma in pezzi”), ibid. Cederna mette insieme le 
voci della stampa straniera in merito alla “disastrosa situazione urbanistica di Roma”. Tra i 
punti dolenti individuati dai giornalisti esteri, “l’indisturbata speculazione delle aree”, “la 
mancanza di un moderno piano regolatore”, “la sistematica eliminazione delle ultime zone 
verdi”. Tra le voci cui Cederna dà spazio, si segnala quella di Cecil Sprigge, collaboratrice 
del “Manchester Guardian”, che in due articoli comparsi il 28 e il 30 giugno precedenti 
aveva fatto “una rapida rassegna dei principali misfatti perpetrati a Roma e nelle altre 
maggiori città italiane”; e ancora, sono menzionati il “completo resoconto della rovina 
delle zone verdi” firmato da un corrispondente di “Der Spiegel” e le inchieste di 
“Architectural Review”. Citato anche un articolo comparso in “Die Weltwoche”. Impietoso 
il confronto con la stampa italiana che, negli ultimi tempi, aveva abituato a incredibili 
“capriole”, confusione e virate d’opinione: il caso del “Messaggero” era esplicito.   
 
86. C. L. RAGGHIANTI, La “Normale” pisana (“Lettere scarlatte”), X, 31, 5 agosto 
1958, p. 6. Ragghianti scrive a Pannunzio per rivedere alcune conclusioni cui era arrivato 
Nello Finocchiaro in uno scritto riguardo la Scuola Normale Superiore di Pisa comparso ne 
“Il Mondo” il 22 luglio precedente (La Normale pisana, X, 29, pp. 3-4; lo scritto è parte di 
un’ampia inchiesta curata da alcuni collaboratori de “Il Mondo” sullo stato delle Università 
italiane). I punti toccati da Ragghianti riguardano la storia della Scuola nel corso del 
Ventennio, la militanza antifascista di alcuni dei suoi docenti e studenti e il rimpianto per 
“l’allontanamento dalla direzione di Luigi Russo”.   
 
87. A. CEDERNA, L'urbanista stregone (“Roma senza piano”), ibid., p. 13. “Con grave 
scorno dell’Immobiliare e del suo fedele interprete, Il Messaggero”, “la decisione della 
costruzione dell’albergo Hilton a Monte Mario” era “stata rinviata ad autunno” (attacchi al 
“Messaggero” erano stati rivolti da Cederna anche nello scritto della settimana precedente, 
1958, n. 85; sul caso dell’Hilton, 1955, n. 77; 1956, nn. 45, 56; 1957, n. 54; 1958, nn. 75, 
80, 83). Il discorso è presto ampliato a due dei temi più cari a Cederna: la distruzione di 
Villa Chigi (su cui si veda 1957, nn. 158, 167; 1958, nn. 1, 63, 75) ed il “siluramento del 
nuovo piano regolatore” (sulle ultime vicende del piano si veda 1957, n. 165; 1958, nn. 1, 
31, 35, 37, 52, 75, 80). Menzionata anche la “costruzione di un Ateneo Salesiano 
Internazionale” “su terreni dell’ex-senatore democristiano Alessandro Gerini”, caso 
indagato in precedenza anche dagli autori della pagina politica del settimanale (1958, n. 
82).  
 
88. G. LIVI SAFFI, Da New York a Piazza del Popolo, ibid. Grazia Livi racconta la 
curiosa storia di Mary Urban che, a “quasi ottant’anni”, era arrivata a Roma da New York. 
La donna aveva cominciato a dipingere due anni prima, iscrivendosi “a una scuola d’arte”, 
ed era diventata una pittrice astratta. La prima mostra romana di Mary Urban era stata 
inaugurata alla Galleria del Babuino.  
 
89. R. PANE, Il sacco di Roma (“Lettere scarlatte”), X, 32, 12 agosto 1958, p. 6. Pane 
interviene in merito ai problemi urbanistici messi in campo dagli autori del “Taccuino” il 
22 luglio precedente (1958, n. 82). Anch’egli considera esiziale l’accantonamento del 
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piano regolatore, e reputa “grottesco” e “pauroso” che “possa bastare il voto di un 
Consiglio comunale a decidere le sorti di un prezioso patrimonio del mondo quale è il 
centro di Roma”. Invoca, a tal proposito e in uno spirito affatto europeistico, il ricorso alla 
“opinione straniera” in materia di tutela, in particolare appellandosi a “quelle accademie e 
istituti stranieri che hanno sede nella capitale”. 
 
90. S. SURCHI, Le notti bianche (“Italia minore”), ibid., p. 7. Sul volto architettonico di 
Livorno in seguito alla ricostruzione successiva al secondo conflitto mondiale, 
ricostruzione dalla quale era scaturita una “fisionomia ben diversa”: “squadrati edifici 
abbondanti di marmo e alti portici, e negozi molto eleganti, sono nati laddove le vecchie 
case screpolate conservavano alla città… un volto grigio e decrepito”. La ricostruzione, 
tuttavia, “non è potuta arrivare dovunque”. Spazio consistente è dato da Surchi ad “uno dei 
quartieri più vecchi e più popolari di Livorno, la Venezia”, quartiere nel quale “Visconti... 
trovò lo scenario ideale per la sua particolare visione delle Notti bianche”.  
 
91. E. BATTISTI, Roma apocalittica, ibid., p. 13. Recensione a Torgil Magnuson, Studies 
in roman Quattrocento architecture (Stockholm, Almqvist & Wiksell, 1958). Il volume, 
commenta Battisti, è come “una seconda edizione, riveduta ed ampliata, del Tomei, il 
prezioso studio d’insieme sull’architettura rinascimentale romana, rimasto finora 
insostituito” (L’architettura a Roma nel Quattrocento, Roma, Multigrafica, 1977): 
“purtroppo il Magnuson condivide, insieme ai pregi del suo precedente, anche la diffidenza 
per la possibilità di ritrovare gli autori delle varie opere prese in esame”. Battisti imposta in 
seguito una discussione generale sulle cause per le quali la storia dell’arte di Roma, 
connotata dai “caratteri di un mito”, mancava di studi efficaci. “Per studiarla”, conclude, 
“siamo sprovvisti in due sensi: documentariamente e culturalmente”. “Manca uno spoglio 
sistematico degli atti notarili” che faccia luce sui “committenti privati”, e una conoscenza 
“adeguata delle idee che venivano discusse in questa città”.    
 
92. A. CEDERNA, Le casse della provvidenza (“L'Italia in pezzi”), ibid. Il “medievale 
Castel di Leva, con le sue mura, le torri quadrate e una piccola chiesa”, al “dodicesimo 
chilometro della via Ardeatina”, stava per essere assorbito in “un pacchiano e gigantesco 
Nuovo Santuario”: “la vecchia chiesa, manomessa nella facciata, sarà incorporata in una 
grande nuova chiesa dieci volte più grande”. Il tutto “dovuto ad Arnaldo Foschini, lo 
sventratore del quartiere del Rinascimento, autore della chiesa dell’Eur e del Palazzo del 
Littorio al Foro Italico”. Cederna ricostruisce la storia del Nuovo Santuario, la cui “prima 
pietra” “venne posta il 24 maggio 1942”. Il costo complessivo dell’operazione era 
“calcolato in cinque o seicento milioni” (sul tema anche 1959, n. 55).   
 
93. A. CEDERNA, Proibito studiare (“La città eternit”), X, 33, 19 agosto 1958, p. 13. 
Sulla “vergognosa” situazione in cui versava la Biblioteca Nazionale Centrale di Roma, 
“chiusa al pubblico dal 3 febbraio scorso” e, dal 1876, anno in cui l’edificio seicentesco del 
Collegio Romano era stato considerato “inadatto”, in cerca di una nuova sede. Cederna 
ricostruisce le vicende della Biblioteca Centrale a partire dal 1912, anno in cui si era 
pensato di “costruire una nuova sede… sventrando la zona della Fontana di Trevi”, e fino 
ai momenti più recenti, tra i quali deve essere ricordata “un’interrogazione del senatore 
Zanotti Bianco” del 29 luglio, “in cui si invita il ministro dell’Istruzione a trattare con il 
Ministro della difesa per ottenere una delle aree demaniali attualmente occupate da 
caserme”. Cederna denuncia la “impotenza nel riscattare alcune aree”, impotenza che 
tuttavia non aveva impedito, come accaduto in viale delle Milizie, che alcune aree fossero 
finite in mano a privati e “speculatori di varia specie”. Insomma, la questione della 
Biblioteca, conclude Cederna, è frutto di un “viluppo di inerzia, viltà e soggezione al 
potentato economico”: i padroni della città spingevano per “il trasporto della biblioteca 




94. C. SAVONUZZI, Ludovico a Treviso, ibid. Recensione del “primo fascicolo… di 
Saggi e memorie di storia dell’arte, pubblicato dall’editore Neri Pozza per iniziativa della 
Fondazione Cini”. Savonuzzi dedica spazio consistente allo studio di Luigi Menegazzi su 
Ludovico Pozzoserrato, “un pittore che si chiamava Ludovico, o Lorenzo, Toeput”. Il 
collaboratore de “Il Mondo” fornisce ai lettori alcuni spunti bibliografici per approfondire 
aspetti della vita e dell’arte di Pozzoserrato; segnala, infine, la presenza di un “dipinto 
inedito di Ludovico, di proprietà dell’amico Alfredo Mezio”: “forse – suggerisce Mezio – 
una di quelle vedute del Garda che cita il Ridolfi in casa Spineda, a Treviso”.  
 
95. C. SOFIA, Il lettore sprovveduto (“Aria di Roma”), X, 34, 26 agosto 1958, p. 7. In 
uno scritto di taglio letterario, Sofia si occupa del problema della nuova sede della 
Biblioteca Nazionale Centrale di Roma, problema già impostato sulle colonne de “Il 
Mondo” da Antonio Cederna (1958, n. 93). Tra proposta concreta e paradosso, Sofia 
propone di impiantare “una succursale a due passi” dalla vecchia sede, “dove già esiste la 
biblioteca del Risorgimento”, e dove si trovava anche la statua di Vittorio Emanuele, cui la 
Nazionale era intitolata; in alternativa, indica “l’intero complesso dell’altare della Patria”, 
che si sarebbe potuto svuotare “del suo contenuto” per “collocarvi scaffali di libri, sedie e 
leggii”.      
 
96. G. RAIMONDI, Un pittore e un poeta alessandrino (“La valigia delle Indie”), 
ibid., p. 13. “L’afa polverosa di questi giorni” accompagna memorie e suggestioni di 
Raimondi di fronte a “qualche libro, e le fotografie di dipinti, di disegni di un pittore”. 
“Pitture e disegni” di un artista “che fu nostro carissimo compagno, in vita”: Raimondi non 
fa mai il suo nome, ma è facile pensare a Filippo De Pisis (Raimondi aveva già ricordato 
De Pisis nell’anno della scomparsa dell’artista, 1956, n. 44; per il primo affondo di 
Raimondi sulla vita e sull’arte del Marchesino, 1952, n. 26). “Pitture e disegni” che sono 
“solamente poesia: commozione e sentimento umano”. La furia del pittore, “essendo fatta 
di amore, di un desiderio infinito e violento della vita, quell’accensione non si spegnerà 
mai”; “l’azione del dipingere” era condotta “con l’aria svagata, o trasognata di chi compie 
un sogno”. Accanto alle opere di De Pisis, tra le mani di Raimondi capita “un minuscolo 
libro” di “composizioni liriche” di Konstantinos Kavafis, poeta alessandrino.    
 
97. A. CEDERNA, Cuore di sventratore (“Roma in pezzi”), ibid. Cederna aveva già 
illustrato ai lettori de “Il Mondo” il “progetto bislacco… che manomette uno dei più illustri 
monumenti romani, Castel S. Angelo” (1958, n. 47). Progetto che “altro non è se non il 
felice compimento, a vent’anni di distanza, dell’obbrobrioso squarcio littorio detto di poi 
via della Conciliazione”. Il progetto si era messo in moto proprio in quei giorni: 
“esaminato e considerato attuabile dal Comune e dalla Soprintendenza”, aveva in seguito 
ottenuto il placet da parte dei Lavori Pubblici e del Consiglio Superiore delle Antichità e 
Belle Arti. Una parte della stampa – il “Tempo”, su tutti  - non aveva mancato di esprimere 
apprezzamenti nei confronti dell’impresa. Si erano alzate anche voci di protesta, tra le quali 
Cederna cita quelle di Giulio Silvestri, collaboratore del “Giornale d’Italia”, e quella di 
Cesare Brandi, “sull’ottavo bollettino di Italia Nostra”.  
 
98. A. CEDERNA, Roma fuori legge (“La città eternit”), X, 35, 2 settembre 1958, p. 
13. Ancora sul piano regolatore di Roma (sulle ultime vicende del piano, si veda 1957, n. 
165; 1958, nn. 1, 31, 35, 37, 52, 75, 80, 87). Cederna rinforza le accuse nei confronti di una 
maggioranza consiliare che “è riuscita solo a demolire un progetto di piano regolatore 
illuminato e razionale, senza saper sostituire ad esso nemmeno l’ombra di un altro piano, 
anche se pessimo”. Il collaboratore de “Il Mondo” ipotizza gli sviluppi più probabili della 
vicenda: “con le amministrazioni ritardatarie il ministero dei Lavori Pubblici puo’ chiudere 
un occhio e sollecitare, ma con quelle inerti o inette come quella romana, il ministro ha il 
dovere di intervenire e compilare d’ufficio un piano regolatore, a meno che il Parlamento 
non approvi una legge che proroghi ulteriormente il termine fissato”. Il ministro, per il 
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momento, aveva scelto di “non avocare a sé la compilazione del piano”, suscitando le 
proteste della “Voce Repubblicana”, di “Giustizia” e di “Rinnovamento”, che leggevano in 
tale decisione una “intesa tra un’amministrazione colpevole” ed il Governo.  
 
99. A. RINALDINI, Boccaccino e Florigerio, ibid. Recensione di due monografie 
d’artisti: Boccaccino di Alfredo Puerari (Milano, Ceschina, 1957) e Florigerio di Remigio 
Marini (Udine, Del Bianco, 1958). Nella prima, commenta Rinaldini, l’autore dimostra, 
“con un monumentale apparato filologico”, che “nell’artista è latente una informazione 
culturale di amplissima portata”; nella seconda, Marini procede ad importanti attribuzioni a 
Florigerio, artista “mezzo paesano e mezzo colto”. 
 
100. A. ARBASINO, I padiglioni più brutti (“Posta da Bruxelles”), X, 36, 9 
settembre 1958, p. 7. Arbasino riferisce della Esposizione Universale di Bruxelles. In uno 
scritto riservato primariamente agli “spettacoli” di musica e teatro organizzati a latere della 
mostra, ed alle curiosità che, tra costume e folclore, stipavano le varie sezioni, qualche riga 
è riservata ai “pezzi di scultura astratta” del padiglione americano; padiglione nel quale 
erano visibili anche “ritratti di pionieri, quadri di pittori della domenica, raffinatissimi 
primitivi e arte indiana”; e, ancora, “pannelli decorativi” di Saul Steinberg. Un breve 
accenno è dato alla “rassegna della pittura moderna dove quasi tutti i pittori di questi 
cinquant’anni sono rappresentati, e fastidiosa proprio perché si trovano tutti lì insieme, 
troppo vicini”.  
 
101. N. FRANK, Il collezionista di tarme, ibid., p. 13. In un discorso generale sulle 
bizzarrie dei collezionisti, Frank riserva qualche riga a Picasso, che “conserva tutte le 
vecchie bottiglie e boccette quasi fossero tesori”: nelle varie occasioni “in cui m’è 
avvenuto di andare a visitarlo”, scrive Frank, “ho sempre scoperto file di flaconi vuoti, per 
esempio di bismuto, di cui Picasso fa gran consumo per rimediare alle digestioni penose”.  
 
102. A. CEDERNA, Un diritto singolare (“Roma in pezzi”), ibid. Cederna 
esprime alcune considerazioni a margine della lettura della “relazione agli azionisti della 
Società Generale Immobiliare (Bilancio 1957, aprile 1958)” (per i primi scritti di denuncia 
nei confronti della Società, si veda almeno 1956, nn. 45, 56, 63). Si tratta, chiosa il 
collaboratore de “Il Mondo”, di “un testo lamentoso, recriminante e vagamente 
intimidatorio”, in cui la benemerita società mostra finalmente la grinta, prendendosela con 
le pubbliche amministrazioni e con quella di Roma in particolare”. L’Immobiliare, 
prosegue Cederna, era un vero “canchero di Roma e dintorni”, ed era caratterizzata dal 
“sistematico rifiuto a inserirsi in un qualsiasi processo di pianificazione di interesse 
generale”. Tra le ultime imprese del Leviatano onnipossente, la costruzione del “palazzo 
accanto al Grand Hotel, a ridosso del Planetario e degli altri avanzi delle Terme di 
Diocleziano”.  
 
103. A. CEDERNA, Una storia incompleta (“La città eternit”), X, 37, 16 
settembre 1958, p. 13. Recensione a Topografia e urbanistica di Roma (Bologna, 
Cappelli, 1958). Il volume (organizzato in quattro capitoli, “parte antica”, medievale, 
rinascimentale e barocca, moderna) è una “opera importante di orientamento e 
consultazione”, “primo tentativo, nell’ambito dei singoli settori, di dare una sistemata 
unitaria alla vastissima materia”. Cederna però non apprezza il saggio Mario Zocca su 
Roma urbanistica “dal 1870 in poi”: ad urtare il collaboratore de “Il Mondo”, la “pretesa” 
di “mantenersi obiettivi” e la patente di inevitabilità concessa a molti degli sventramenti 
operati in città tra Otto e Novecento (“la trattazione si ferma al 1941”). Cederna invita “chi 
vuole trovare interpretazioni moderne e stimolanti” in fatto di urbanistica a leggere “Roma 
capitale di Alberto Caracciolo… i saggi di Ludovico Quaroni, di Italo Insolera, di 
Leonardo Benevolo o di Luigi Piccinato”. Fa seguito, qualche settimana più tardi, la 




104. O. FRANCISCI OSTI, Manuali e professori (“La storia dell'arte nei Licei”), 
ibid. Dei manuali di storia dell’arte in uso nei Licei e, più in generale, dell’insegnamento 
della storia dell’arte sulla scorta dei programmi ministeriali. Menzionati i “cinque o sei 
testi nuovi o rifacimenti” “usciti in Italia” nei dieci anni precedenti; manuali che 
costituiscono, per Ornella Francisci Osti, paradigma per valutare “l’ultimo… uscito 
quest’anno, presso Mondadori, a cura di Teresio Pignatti e Giuseppe Mazzariol”.  
 
105. G. RAIMONDI, Fra quelli di Verona, il Pisanello (“La valigia delle 
Indie”), X, 38, 23 settembre 1958, p. 13. Una descrizione del paesaggio umano e 
culturale di Verona precede alcune righe sulla vita e sull’arte di Pisanello (il 1958 è l’anno 
dell’esposizione Da Altichiero a Pisanello al Museo di Castelvecchio: Raimondi accenna 
all’evento). Notizie dell’età della formazione dell’artista si mescolano ad impressioni sulla 
sua predilezione per i fiori, gli insetti, le farfalle e gli uccelli: talvolta, il suo occhio si 
posava anche “sul volto dell’uomo, sul corpo misterioso della donna”. Lo scritto si 
conclude lontano dalle opere di Pisanello. Appena fuori da Verona, “verso la campagna” e 
con l’Adige “nel fondo”, a Raimondi sembra di assistere alla “scena di cui racconta il 
motto” dell’Indovinello veronese, sillabato “nel primo italiano volgare”.    
 
106. A. CEDERNA, I dinamitardi (“L'Italia in pezzi”), ibid. Cederna si sofferma 
sugli sventramenti che, nelle ultime settimane, avevano interessato Calusco d’Adda, “un 
piccolo paese della bergamasca”: “L’Italcementi, che a Calusco non ha solo lo stabilimento 
ma anche delle cave sul Monte Giglio, senza nessun preavviso, aveva provocato la totale 
distruzione dell’antica storica Torre Colleonesca detta la Torre del Giglio, che da secoli 
svetta sulla sommità del monte stesso”. Tutto era avvenuto nonostante la Soprintendenza di 
Milano avesse ordinato “la sospensione dei lavori di sbancamento della collina e dello 
scoppio di mine”, pratiche cui l’Italcementi faceva ricorso per “cavare materiale”.   
 
107. A. BONSANTI, Linea e suono (“Il portolano”), ibid., p. 15. A Bergamo per il 
Gran Premio del film d’arte, Bonsanti menziona i film su Willi Baumeister, Henry Moore, 
Paul Klee e, infine, “il film romeno sul celebre quadro del Brueghel che rappresenta il 
massacro degli innocenti”.  
 
108. A. CEDERNA, Un caso clinico (“L'Italia in pezzi”), X, 39, 30 settembre 
1958, p. 13. Come Passeggiata nella valle, comparso ne “Il Mondo” il 24 settembre 1957 
(n. 123), aveva permesso a Cederna di denunciare gli scempi che si stavano perpetrando ai 
danni della Valtellina, così il presente scritto è riservato ai rischi che stava correndo il 
paesaggio di “Chiavenna, nella valle del Mera”. Chiavenna era “da tempo scossa da 
un’ondata di vandalismo allo stato puro”: “l’unica consolazione” era “che per ora le 
peggiori iniziative non sono ancora state tradotte in realtà, per opera soprattutto di alcuni 
cittadini che han dato prova di fermezza e tempestività”. Di tali devastazioni, Cederna 
fornisce la sequenza, articolando il ragionamento in più sezioni: la “guerra al verde”, “gli 
sventramenti” e, infine, le “offese” “minori”, che tuttavia “hanno già dato notevoli 
risultati”.  
 
109. A. BANDINELLI, L'asino urbanista, ibid. La lettura di un numero di “Town 
planning”, l’“equivalente del nostro Urbanistica”, e di Architettura e Società di Erwin 
Anton Gutkind (Milano, Edizioni di Comunità, 1958), conduce Bandinelli ad impostare 
una discussione generale sull’architettura e l’urbanistica contemporanea. In particolare, 
centrale nel ragionamento di Bandinelli sono i “rapporti tra uomo e uomo, come tra uomo e 
lavoro e tra uomo e natura”, in direzione di una “Architettura sociale”. La cultura 
olivettiana di Comunità, la “logica organica” ed il pensiero di Wright sono ancora al centro 
delle analisi di Bandinelli (su posizioni non dissimili il collaboratore de “Il Mondo” si era 
mosso nell’articolo del 15 luglio 1958, n. 81). Sui problemi sollevati da Bandinelli, qualche 
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settimana più tardi sarebbe intervenuto Michele Valori (1958, n. 121).  
  
110. A. RENDI, Grosz in America (“I contemporanei”), ibid., p. 15. Un articolo 
recante lo stesso titolo e firmato da Gino Visentini era comparso ne “Il Mondo” il 30 aprile 
1949 (n. 13; in morte di Grosz avrebbe scritto un anno più tardi Sergio Silva, 1959, n. 110). 
Rendi recensisce una mostra berlinese dell’artista, mostra che “ricorda il vecchio Grosz” e 
fa “conoscere quello nuovo, sorto aldilà dell’Atlantico”. Rendi ricostruisce le tappe 
principali della formazione di Grosz, nella fase antecedente l’arrivo negli Stati Uniti, 
avvenuto nel 1932. Dell’artista sono anche spiegati gli influssi “in diversi pittori figurativi 
americani”, e l’evoluzione della sua arte oltre la soglia della seconda guerra mondiale, 
quando Grosz aveva cominciato a disegnare “una nuova figura”, “parente spersonalizzato” 
degli “stick-man” degli anni Trenta: si trattava di “magrissimi individui”, che 
rappresentavano una crisi viva “nell’autore stesso”. Per definire il profilo dell’artista, 
Rendi si serve anche dell’autobiografia Un piccolo sì e un grande no, edita in Italia da 
Longanesi.   
 
111. L. CECCHI PIERACCINI, Terzetto con Briand (“Vecchie agendine”), X, 
40, 7 ottobre 1958, p. 10. Ricordi datati al primi di maggio del 1924, che riferiscono di 
un viaggio di ritorno a Firenze da Venezia, città nella quale Leonetta Cecchi Pieraccini si 
era recata “per la grande personale di Spadini”. 
 
112. C. MARGHIERI, L'arci-Berenson (“Un ritratto immaginario”), ibid., p. 13. 
La lettura del libretto Una visita al signor Berenson e ai Tatti di Roberto Papi (Firenze, 
Sansoni, 1958), volume cui poco tempo prima aveva fatto riferimento anche Bonsanti 
(1958, n. 41), suscita in Clotilde Marghieri il desiderio di fare visita allo storico dell’arte 
americano. Il presente scritto è giocato sul confronto tra il profilo di Berenson tracciato da 
Papi nel volume e le impressioni suscitate dalla conoscenza dello studioso nell’ambito di 
un incontro letterario, “svolto solo nella… immaginazione” della collaboratrice de “Il 
Mondo”. Nella ricostruzione fantastica della Marghieri, il libro di Papi diventa addirittura 
argomento di discussione tra lei e Berenson: l’autrice de “Il Mondo” e lo storico dell’arte si 
confrontano a proposito della etichetta di “mago” appiccicata su quest’ultimo da Papi.    
 
113. A. CEDERNA, Pasticcio neogotico (“L'Italia in pezzi”), ibid. Alla 
ricostruzione della “illustre Abbazia di Chiaravalle”, Cederna aveva fatto riferimento meno 
di tre mesi prima (1958, n. 67). Nel presente articolo, la questione è ulteriormente 
approfondita: “restituita ai cistercensi sei anni fa, essa è oggi sottoposta a un restauro 
efferato”, di cui autore era “l’architetto Ferdinando Reggiori, ben noto per le sue recenti 
prodezze”. Prodezze sulle quali Cederna indugia brevemente. In un “opuscolo di 
propaganda”, l’architetto assicurava che l’abbazia sarebbe stata “ricostituita nel suo aspetto 
monumentale”; il che significava, “conoscendo l’uomo e le sue opere”, “ricostruzione in 
falso stile antico”. La verità, aggiunge Cederna, è che la “bellissima chiesa” “verrà 
soffocata, anzi ingoiata da un massiccio complesso di nuovi edifici” in stile “molle, bolso e 
approssimativo”. Contro la “costruzione ex-novo di un intero chiostro gotico”, aveva 
protestato il Collegio lombardo degli architetti.     
 
114. R. PANE, Il bell'abuso (“Lettere scarlatte”), X, 41, 14 ottobre 1958, p. 6. 
Pane scrive a Pannunzio e denuncia al Ministro, in quei giorni impegnato a professare 
“migliore disciplina” in materia di urbanistica, la costruzione, a Napoli, del “grattacielo di 
centoquattro metri della Società Cattolica di Assicurazione”: “un abuso… realizzato 
malgrado il parere contrario ed unanime del consiglio superiore della P. I. e di quello dei 
LL. PP.” (sul grattacielo anche 1958, n. 11).  
 
115. A. CEDERNA, La solita storia (“Italia barbara”), ibid., p. 13. Cederna mette 
la lente sulla situazione urbanistica di Varese, cui già aveva fatto riferimento il 1 luglio 
306 
 
(1959, n. 73). Oggetto dell’esame del collaboratore de “Il Mondo”, il nuovo piano 
regolatore e la relazione che lo accompagnava, documenti in cui “tutto si trova fuor che 
un’idea generale, una qualsiasi visione urbanistica unitaria”. Si era pensato di “risolvere i 
problemi della città tracciando nuove strade”, “come se la città fosse in funzione delle 
strade e non viceversa”; si aspirava ad un “traffico più veloce”, che non pesasse 
“nell’attuale compagine edilizia”, e “contemporaneamente” si agiva “all’incontrario, 
squarciando il centro”. Questione chiave, quest’ultima, commenta Cederna, giacché “è 
dalla soluzione adottata per il centro che si puo’ giudicare un piano regolatore”. Tra i casi 
specifici presi in esame, la “zona monumentale” “intorno alla chiesa di S. Vittore” è quello 
cui viene dato maggiore spazio.  
 
116. R. LEVI, Veneziani a lumi spenti, ibid. Levi denuncia alcuni problemi che, tra 
urbanistica e arredo urbano, affliggevano Venezia: dalla mancata sostituzione dei “vecchi 
lampioni ottocenteschi… che illuminavano la piazza San Marco”, alla chiusura del Teatro 
Goldoni, da due anni di proprietà del Comune; dall’orrore delle sopraelevazioni, che 
“alterano le prospettive delle vie e dei canali” e “rovinano l’armonia delle vecchie case”, ai 
“nuovi edifici” che stridono con “il carattere e lo stile della città”; dall’abbattimento degli 
alberi delle ultime zone verdi, al proliferare di automobili che, per esempio, circondavano 
la “bella chiesa gotica” di Sant’Andrea della Zirada e “minacciavano” le Zattere.  
 
117. P. PORTOGHESI, Le pietre di Venezia, X, 42, 21 ottobre 1958, p. 8. 
Portoghesi recensisce Venezia nei secoli. La città di Eugenio Miozzi (Venezia, Libeccio, 
1957). Alla fine degli anni Sessanta sarebbero usciti i due tomi che completano Venezia nei 
secoli, vale a dire quelli relativi a La laguna e al Salvamento (1968 e 1969). Le riflessioni 
sullo scritto di Miozzi sono precedute da una discussione generale sul “carattere compatto 
e unitario” del “tessuto connettivo di Venezia”: unitarietà che, oltre a rendere 
imprescindibile “un piano urbanistico”, “ripropone a Venezia in modo ancor più 
drammatico che in altre città italiane, il problema della intoccabilità e della funzionalità dei 
centri storici” (sul ruolo fondamentale dei centri storici, si veda il recente scritto di Cederna 
1958, n. 115). Dimostravano la particolarità di Venezia, le discussioni sorte attorno al pure 
“pregevolissimo progetto di F. L. Wright per la sede della fondazione Masieri” e alla “casa 
costruita sul Canale della Giudecca da Ignazio Gardella”: casi che mostravano la 
“eccezionalità” di interventi bene inseriti nella “cultura veneziana” (sul progetto di Wright, 
interessante è la discussione tenuta viva sulle colonne de “Il Mondo” da Pane, Cederna e 
Quaroni: 1954, nn. 10, 13, 18, 21, 29).      
 
118. E. BATTISTI, Consulto per Ferrara, ibid., p. 13. A Ferrara, “il Comitato 
cittadino delle manifestazioni culturali” aveva “convocato… un gruppo di urbanisti, 
architetti militanti, soprintendenti, studiosi di varie discipline, per chiedere, a nome delle 
autorità comunali”, consigli e direttive in merito ai problemi urbanistici della città. Battisti 
osserva come “fra il giudizio degli architetti e quello dei funzionari” non fosse “emersa 
nessuna sostanziale divergenza”. Tutti erano concordi riguardo alla necessità che i “nuclei 
antichi”, con la loro “ricca personalità linguistica, sociale, quasi etnica”, dovessero essere 
tutelati; allo stesso modo, determinante sarebbe stato promuovere “un ritorno alla città e in 
particolare al centro”, “dove la vita collettiva si presenta estremamente più ricca e 
complessa”. Tra le relazioni presentate al convegno, Battisti si sofferma su quella di 
Giorgio Bassani sulla “toponomastica ferrarese” e sulla comunicazione di Roberto Pane, 
collaboratore de “Il Mondo” e “preparatore e presidente” del convegno; Pane aveva 
insistito sulla necessità di imporre una cubatura agli edifici “inseriti nei centri antichi”. 
Menzioni anche per le posizioni espresse da Corrado Beguinot, Piero Bottoni, Zevi, che 
approvava la edificazione di grattacieli purché “pianificati urbanisticamente ed 
architettonicamente”.   
 
119. A. CEDERNA, Esempio milanese (“L'Italia in pezzi”), ibid. Una discussione 
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generale sulla “assurdità a tutti gli effetti degli sventramenti in un vecchio nucleo urbano”, 
conduce Cederna a portare il “buon esempio” di Milano. “Pare uno scherzo”, chiosa 
Cederna, “poiché Milano, se è stata la prima città a darsi un piano regolatore, è stata anche 
quella che con maggior impegno si è autosventrata” (più volte l’attenzione degli autori de 
“Il Mondo” si era fermata sugli orrori milanesi: 1950, n. 10; 1951, nn. 3, 5; 1952, nn. 16, 
29; 1954, nn. 40, 48, 83, 89; 1956, nn. 20, 22, 24, 27, 58; 1957, nn. 11, 19, 133; 1958, nn. 
21, 40, 43, 64, 67). Tuttavia, Milano aveva parzialmente riscattato anni di violenza sul 
proprio tessuto edilizio in virtù della “decisione di sospendere l’esecuzione della Racchetta, 
cioè di quel gigantesco sventramento est-ovest” che “avrebbe dovuto proseguire fino in via 
V. Monti” (su tale sospensione, si veda il citato 1958, n. 64). Sul tema, Cederna pubblica 
uno stralcio del “bollettino di giugno del Collegio Architetti Lombardi”.   
 
120. M. ZOCCA-A. CEDERNA, Una lettera, ibid. Il 16 settembre (1958, n. 103), 
Cederna aveva attaccato Mario Zocca nell’ambito della recensione a Topografia e 
urbanistica di Roma. Zocca risponde alle due principali accuse mosse da Cederna: la 
pretesa di “mantenersi obiettivi”, e la patente di inevitabilità concessa a molti degli 
sventramenti operati in città tra Otto e Novecento. Accusa a sua volta Cederna di “avere 
dedicato una lettura troppo affrettata” o, addirittura, di “saltare qua e là qualche paginetta” 
del saggio. Compare anche la controreplica di Cederna, che imputa a Zocca di avere 
reagito ai suoi appunti con “rilievi marginali e di scarso interesse”.  
 
121. M. VALORI, L'asino urbanista (“Lettere scarlatte”), X, 43, 28 ottobre 1958, 
p. 6. Valori commenta la recensione che Bandinelli aveva fatto di Architettura e Società di 
Erwin Anton Gutkind (1958, n. 109), ed esclude la possibilità di un giudizio 
eccessivamente positivo nei confronti di un volume in cui, come in molti altri redatti 
Oltreoceano, “ci si compiace di studiare la città in termini letterari, molto elevati nelle 
intenzioni, attestandosi su posizioni raggiunte da altre discipline dopo decenni di tentativi e 
di esperienze”.  
 
122. G. VISENTINI, Gli italiani di Bartoli, ibid., p. 13. Sull’arte di Amerigo 
Bartoli, vignettista de “Il Mondo”. Visentini indugia su Bartoli sulla scorta della visione 
del suo ultimo album di disegni, Italiani in casa ecc. ecc., testo prefato da Indro Montanelli 
(Milano, Mondadori, 1957; di taglio non dissimile all’articolo di Visentini, lo scritto di 
Sofia 1949, n. 19). “Raffigurare i fatti e i difetti del prossimo” è prerogativa dei 
disegnatori: Bartoli, commenta Visentini, aveva scelto di farlo in modo “diretto e 
realistico”, “per intenderci, alla Forain”. “Dietro alle caricature di Bartoli non c’è alcun 
complesso psicologico”, “non c’è vera indignazione né ferocia”. Questo era anche il limite 
della sua arte “di censore”: “uomo sensibile, nemico della volgarità, capace di comprendere 
le debolezze dei suoi simili, finisce col chiudere un occhio sui loro difetti”. Caratteristiche 
di “un umorista più che un satirico”, un umorista “indulgente perfino con i medici distratti 
e i pittori astrattisti”, per quanto fosse “difficile per lui” (posizione comune a tutti gli autori 
de “Il Mondo”, è sufficiente in tal senso leggere gli scritti di Mezio) “accettare quelle 
forme d’arte che, come l’astrattismo, si portano fuori dalla realtà sperimentale, 
denaturalizzandosi e disumanandosi”. Proprio a considerazioni sull’arte non figurativa 
(definita da Visentini mera “decorazione”, definizione non dissimile a quella di “carta da 
parato” uscita dalla penna di Mezio in 1950, n. 78) è dedicata l’ultima parte dello scritto.  
 
123. A. CEDERNA, I progetti delle suore (“Roma in pezzi”), ibid. Il 24 settembre 
1958, “la maggioranza clerico-fascista” aveva approvato la costruzione dell’albergo Hilton 
a Monte Mario (sulla complessa vicenda, 1955, n. 77; 1956, nn. 45, 56; 1957, n. 54; 1958, 
nn. 75, 80, 83, 87). “Le cose sono andate come dovevano andare”, commenta Cederna, 
“col regolare trionfo dell’interesse privato”. Cederna dà ragguaglio delle discussioni cui 
l’approvazione aveva dato il la in Consiglio comunale. Notizie sono rese anche su altre 
novità in materia di urbanistica romana, tra le quali la espropriazione – giudicata 
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positivamente - da parte dello Stato di “Villa Torlonia sulla Nomentana”, azione 
compensata dalla distruzione di un altro parco, quello di Villa Stuart, “sulla destra della 
Via Trionfale”, “proprietà della Congregazione delle Suore Missionarie”, che avevano 
pensato, nell’area, ad “un progetto di lottizzazione comprendente tredici ville”.    
 
124. A. BONSANTI, Geometria della luce (“Il portolano”), X, 44, 4 novembre 
1958, pp. 9-10. Discussione generale sull’arte astratta sulla scorta della visione di due 
documentari, l’uno “dedicato all’arte di Paul Klee”, l’altro ad “una sorta d’arte tra spaziale 
e astratta” (il primo dei film era già stato menzionato nell’ambito della recensione al Gran 
Premio del film d’arte di Bergamo, 1958, n. 107). Bonsanti sostiene la dignità del non 
figurativo, e afferma che “la difficoltà di fare arte astratta è almeno pari a quella che 
s’incontra a farla figurativa”. Conclude attribuendo a poetiche non dissimili dallo 
spazialismo - con la sua ricerca di rapporti “degli elementi che la compongono col piano o 
col volume che li accoglie” – la facciata della “antica chiesa di Sant’Agostino” di 
Bergamo, con il suo rapporto “tra quei vuoti grandiosi e il pieno residuo”.     
 
125. L. CECCHI PIERACCINI, Un salotto (“Vecchie agendine”), ibid., p. 10. I 
ricordi di Leonetta, datati al marzo del 1924, raccontano di frequentazioni 
dell’“appartamento” romano di Eugenio e Lucilla Giovannetti. Tra gli ospiti più assidui, 
Cardarelli, che “comparisce sempre affiancato da Amerigo Bartoli”, Soffici, De Chirico, 
Spadini. Delle discussioni e degli scontri fra gli invitati, la collaboratrice de “Il Mondo” 
narra alcuni episodi.  
 
126. A. CEDERNA, Follie bresciane (“L'Italia in pezzi”), ibid., p. 13. Sul piano 
regolatore di Brescia, “forse il peggiore… che abbiamo esaminato fin qui” (sull’argomento 
anche 1958, n. 148). Anziché individuare “una soluzione ragionevole capace di dare una 
nuova struttura alla città”, gli amministratori “non hanno saputo far altro che addensare 
intorno ad essa abitazioni ed industrie e rovesciare tutto il traffico esterno nel centro stesso 
squartando la vecchia città”: avevano riproposto, insomma, “con trent’anni di ritardo, il 
piano piacentiniano”. Sulle “follie bresciane” era intervenuto anche “Bruno Zevi 
sull’Espresso”: la segnalazione dà conto della vicinanza tra il settimanale di Mario 
Pannunzio e quello diretto da Arrigo Benedetti. Degli sventramenti, Cederna offre un 
preciso ragguaglio, e conclude denunciando la “testardaggine dei pianificatori”, che “hanno 
avuto contro tutti [“Ordine degli architetti”, “Associazione degli amici dei Monumenti”, 
“Soprintendenza ai Monumenti”], ed hanno perseverato a testa bassa come rinoceronti”.  
 
127. A. RINALDINI, Il secolo del Rococò, ibid. Le considerazioni di Rinaldini in 
merito allo stacco tra il Seicento barocco ed il Settecento rococò - età dello “svago 
delizioso” - sono suscitate dalla “mostra promossa a Monaco, dal Consiglio d’Europa, e 
dedicata al Secolo del rococò”. Esposizione che “comprendeva assai più oggetti di arti 
minori che sculture e quadri”: rispetto al barocco, continua Rinaldini, il rococò “fu 
soprattutto una creazione più autentica e più duttile, capace di più soluzioni tanto da 
determinare una magica fioritura delle cosiddette arti minori”. Il difetto della mostra di 
Monaco era che “troppo poco” “apparivano le qualità morali del Settecento”.   
 
128. A. CEDERNA, Il turno di Bergamo (“Italia barbara”), X, 45, 11 novembre 
1958, p. 13. Cederna denuncia che a Bergamo “stanno prendendo d’assalto la Città alta, 
stanno cioè predisponendo la rovina ambientale, panoramica e urbanistica di uno dei 
complessi urbani più integri e insigni d’Italia”. Il vescovo aveva deciso di “fare tabula 
rasa” della  “massa del seminario (“costituito da un insieme assai vario e articolato di 
edifici di età diverse, dal rinascimento al neoclassico”), e “di sostituirlo con un seminario 
nuovo”, il cui progetto era stato affidato a Giovanni Muzio. La situazione, purtroppo, era 
“già gravemente compromessa”: il primo passo era stato compiuto dalla commissione 
edilizia, che “nell’aprile del 1957, dopo un sopraluogo, approvò in blocco il progetto senza 
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vergognarsi”; alla stessa stregua, la Soprintendenza ai Monumenti della Lombardia 
“escluse che il seminario nel suo insieme avesse valore tale da doverne imporre la 
conservazione”. Non erano mancate le voci di protesta, tra le quali quella di Zanotti Bianco 
e di “Italia Nostra”, oltreché degli Architetti del Collegio della provincia di Bergamo (sul 
tema anche 1958, n. 137).     
 
129. A. BANDINELLI, Una Biennale a zero, ibid. Breve bilancio al termine della 
ventinovesima Biennale di Venezia. Lo scarso spazio riservato alla Esposizione 
internazionale (l’articolo di Bandinelli è breve, marginale in una pagina in cui centrale è la 
polemica di Cederna contro gli sventratori bergamaschi) dà la misura di un rifiuto della 
modernità sempre più marcato tra gli uomini del gruppo Pannunzio. Mezio, critico d’arte 
del settimanale, aveva addirittura ignorato la Biennale a partire dalla edizione del 1956; 
l’ultimo scritto sulla mostra, dal titolo significativo - La crisi della Biennale - era comparso 
ne “Il Mondo” il 22 ottobre 1957 (n. 134); sulla ventinovesima Biennale, un solo articolo 
prima dell’apertura, ad indagare il caso Alberto Burri (1958, n. 16). Le posizioni di 
Bandinelli non si discostano dal ripudio di un astrattismo letto come pratica estetizzante, 
disumanizzata ed élitaria: “la gemma più preziosa si poteva trovare nella quieta e ombrosa 
sala di Gustav Klimt”. Sprezzanti i giudizi sui contemporanei: “un Wols trepidamente 
monotono” è citato appena prima della “mania involutiva di un Max Bill”: tra i due, ad 
ogni modo, meglio il primo, “incapricciato in quel suo ostinato modo di riprendere di 
disegno in disegno il filo interrotto di una meditazione svagata e non priva di ironia”. Bill, 
di contro, adopera “spregiudicatamente i mezzi offerti dal vocabolario”, per una forma che 
“prolifera a freddo”, e sulla quale “l’uomo non deve più intervenire se non per simpatia, 
senza diretta responsabilità” (accuse di cedimenti allo stile, in un vero e proprio 
camaleontismo, non sono dissimili dagli attacchi rivolti dai collaboratori del periodico a 
Picasso; si veda, per esempio, 1949, n. 23; 1950, n. 62; 1951, n. 34; 1952, n. 60; 1954, n. 
3). Vero è, conclude Bandinelli, “che alla Biennale c’era dell’altro, e di qualche 
importanza, un Braque ad esempio”.       
 
130. A. CEDERNA, Buchi nell'acqua (“Roma in pezzi”), X, 46, 18 novembre 
1958, p. 13. Sulla situazione del traffico a Roma, questione già debitamente approfondita 
nel novembre del 1957 (nn. 146, 148). L’assessore aveva “annunciato il proposito di 
cambiare gli attuali cartelli e segnali stradali, di ridurre i marciapiedi sui ponti e di costruire 
un grande parcheggio a tre piani in zona centralissima”. Questione a parte 
rappresentavano i “tunnel” e le altre grandi opere che l’amministrazione aveva in 
programma di costruire: l’ex-sindaco Rebecchini ne aveva presentato un “repertorio 
completo” “nella rivista Studi Romani del maggio-giugno scorso”, specificando quali 
fossero, tra i molti progetti in cantiere, quelli che riteneva “più facilmente realizzabili”. La 
conclusione di Cederna è chiara: “i problemi particolari del traffico si possono affrontare 
solo dopo… un piano regolatore moderno e razionale”. 
 
131. G. RAIMONDI, Figlio di Capomastro, il Serodine (“La valigia delle 
Indie”), ibid. In viaggio in Lombardia, a Como, e quindi ad Ascona, sulle tracce della 
“casa dei Serodine”, “a due passi dal Lago” Maggiore. Da lì, Raimondi si reca alla “chiesa 
parrocchiale”. Fra la casa dei Serodine e la chiesa, commenta il collaboratore de “Il 
Mondo”, “uno spazio di qualche diecina di metri quadrati, è una storia della pittura, tra le 
più alte, le più libere d’Italia”. Sulle opere conservate nella chiesa, Raimondi indugia: la 
Chiamata dei figli di Zebedeo, l’Invito a Emmaus. Capolavori di Giovanni Serodine, del 
quale Raimondi ricorda la giovinezza, la formazione, il determinante trasferimento a 
Roma. Il viaggio di Raimondi si conclude al Museo di Lugano, di fronte ad un Ritratto di 
padre firmato dall’artista.  
 
132. L. GILIBERTO, Il ribelle (“Caratteri”), X, 47, 25 novembre 1958, p. 10. 
Piccolo racconto che narra la storia di Giovanni che, accortosi “d’essere un incompreso”, a 
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vent’anni si mette a dipingere: un “esacerbato figurativismo” prima, la conversione 
all’astrattismo più “ingenuo” poi. Tra atti di protesta ed insuccessi, Giovanni si sarebbe 
trasferito “per due anni… in varie capitali europee”, inscenando il mito della propria 
grandezza, del proprio anticonformismo. 
 
133. A. CEDERNA, La voce del padrone (“Roma a pezzi”), ibid., p. 13. Cederna 
commenta i “verbali delle sedute” del Consiglio comunale “in cui si è dibattuta e infine 
approvata” la costruzione dell’albergo Hilton a Monte Mario (sulla complessa vicenda, 
1955, n. 77; 1956, nn. 45, 56; 1957, n. 54; 1958, nn. 75, 80, 83, 87, 123; e ancora 1960, n. 
17). Il documento era “prezioso”, commenta il collaboratore de “Il Mondo”, e rendeva con 
dovizia di particolari il gioco della parti: “da una parte una maggioranza torpida e 
conformista, arretrata culturalmente e tecnicamente, che mette sotto i piedi la legge e 
l’interesse della collettività”; “dall’altra una minoranza avvertita e preparata, cosciente dei 
problemi moderni che presenta l’amministrazione di una città”. Ancora una volta, a 
prevalere erano state le esigenze della Società Generale Immobiliare: “non si mettono 
condizioni ai potenti”, e “si ubbidisce alla voce del padrone” (sulle nefaste imprese della 
Società, si veda almeno 1956, nn. 45, 56, 63; 1958, n. 102).    
 
134. A. RINALDINI, Città in Germania, ibid. “A tredici anni dalla guerra”, 
Rinaldini compie “un giro turistico per la Germania”: “i musei sono tutti riaperti con 
allestimenti in genere ottimi; i monumenti recuperabili, molti, sono stati rimessi su con 
cautela e coraggio”. Tra le tappe del viaggio, le cattedrali di Coblenza e Magonza, la città 
di Norimberga. Tra le note negative, le ricostruzioni dei centri di Francoforte e Colonia. La 
discussione di Rinaldini abbraccia anche la “eliminazione provvisoria di Berlino, 
metropoli… capace di fagocitare le intelligenze delle provincie”, eliminazione che in tutta 
probabilità era stata “un grande vantaggio per l’avvio ad una forma di autonomia locale”. 
In merito alla riqualificazione urbanistica, impostato anche un confronto con grandi e 
piccoli centri d’Italia.  
 
135. A. BONSANTI, Il portolano, X, 48, 2 dicembre 1958, p. 7. All’Hotel Royal 
di Napoli per il “primo convegno degli scrittori”, Bonsanti aveva avuto modo di 
intrattenere una breve discussione con Palma Bucarelli. Il collaboratore de “Il Mondo” 
ricorda di avere conosciuto la direttrice anni prima a Firenze, dove questa era “capitata… 
alla ricerca di un Fattori per la sua Galleria d’Arte Moderna”.  
 
136. P. SCARPELLINI, Perugia sulla graticola, ibid., p. 13. Scarpellini fa il punto 
sui “quasi cent’anni di disordine edilizio” di Perugia. La gravità del problema era 
determinata dal fatto che le amministrazioni succedutesi avevano mostrato totale 
disinteresse “per la razionale sistemazione urbanistica” della città, e non avevano mai 
voluto “andare più in là delle immediate esigenze costruttive”. Scarpellini indaga sui 
“danni più gravi” che avevano colpito tanto il centro della città, quanto la “zona di verde”: 
a “Sud-Ovest”, commenta Cederna, erano stati messi in atto gli sventramenti più massicci. 
Il collaboratore de “Il Mondo” si augura inoltre il rispetto del piano di tutela della “collina 
di Prepo”, “altra zona nevralgica della città”. Un piano regolatore a Perugia esisteva, 
compilato “sotto la supervisione di Bruno Zevi”; tuttavia, esso “minaccia di diventare 
lettera morta”, a seguito di “una pioggia di ricorsi presentati in Comune, ed in parte 
accolti”.   
 
137. A. CEDERNA, La curia indecisa (“Italia barbara”), ibid. Cederna torna sul 
progetto di distruzione del complesso del Seminario di Bergamo (questione già impostata 
in 1958, n. 128). Era previsto in quei giorni un “nuovo sopraluogo della terza sezione del 
Consiglio Superiore delle Antichità e Belle Arti”, al termine del quale si sarebbe presa la 
decisione definitiva. Era tuttavia trapelata la voce – voce cui aveva dato spazio il “locale 
Giornale del Popolo” – secondo la quale le autorità ecclesiastiche avrebbero ritirato il 
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progetto, rendendo di fatto inutile lo stesso sopralluogo. Pareva che il vescovo avesse preso 
tale decisione sulla scorta dell’acquisto, “avvenuto nel frattempo, di un’altra vasta area, 
sottostante al vecchio seminario, e la non ancora scartata possibilità di spostare fuori città, 
in periferia, la costruzione del nuovo seminario”. 
 
138. G. TAROZZI, Il grattacielo disabitato (“La “grande Milano”), X, 49, 9 
dicembre 1958, pp. 5-6. I grattacieli che stavano nascendo a Milano sono solo uno degli 
aspetti presi in considerazione da Tarozzi. L’analisi del collaboratore de “Il Mondo” 
riguarda a trecentosessanta gradi la trasformazione di Milano, ed investe soprattutto aspetti 
sociologici; per quel che attiene a questioni di architettura, Tarozzi preferisce lasciare da 
parte questioni tecniche o estetiche ed affrontare i problemi connessi coi costi degli affitti 
degli appartamenti “in uno di questi grattacieli”: appartamenti definiti “abitazioni per una 
nuova classe di benestanti che è ancora da fare”.  
 
139. G. RAIMONDI, Il fantasma di Dada (“La valigia delle Indie”), ibid., p. 7. 
Note a margine di un viaggio a Zurigo, sulle tracce dei luoghi del Dada. In cammino 
attraverso le vie della città, Raimondi imbocca la Spiegelgasse, e i ricordi muovono in 
direzione del Cabaret Voltaire, evocando Tzara e Marcel Janco. E ancora, all’interno di una 
libreria, Raimondi medita sulla stagione del Dada con “un signore alto”, che in un “decente 
francese” gli aveva rivolto la parola: Raimondi riferisce dei suoi “rapporti, con Tzara, con 
Janco, con Arp, degli anni della guerra” (omaggio al dada è anche quello di Aloisio Rendi, 
1959, n. 29).       
 
140. A. MEZIO, Modigliani a Milano (“Gallerie”), ibid., p. 13. Mezio rompe il 
silenzio a distanza di nove mesi dall’ultimo scritto (n. 28; il silenzio si sarebbe protratto 
aldilà del presente articolo, fino al maggio del 1960) e si concentra sull’esposizione di 
Amedeo Modigliani a Palazzo Reale. Segnala i migliori Modigliani provenienti da Musei e 
collezioni estere e, per quanto concerne i Modigliani “d’Italia”, conclude – per “lusingare i 
collezionisti locali” - che i più belli “sono a Milano, e dominano la mostra, col Nudo 
Mattioli, quello più levigato e freddo venuto da Biella, il ritratto della signora Menier, la 
Giovanetta della raccolta Jesi… e il Paul Guillaume della Galleria comunale”. Restava, 
tuttavia, il “sospetto delle falsificazioni”: l’opera del livornese aveva subito una 
“eccezionale moltiplicazione di cui l’America è stata forse una delle vittime maggiori”. La 
vita e l’opera dell’artista sono ricostruiti dal collaboratore de “Il Mondo” attraverso la 
sequenza delle opere esposte. Opere che testimoniavano di un “esercizio concentrato e 
sottilissimo”, attraverso il quale Modigliani aveva sviluppato “il proprio stile, portandolo 
ad una purezza estrema, che puo’ qua e là dar luogo a qualche ripetizione, ma dove non 
sussiste il senso dello sforzo e della ricerca”; “solo Soutine, tra i pittori della sua 
generazione, puo’ essergli accostato per l’intensità della visione”. “La sua poesia resta un 
fenomeno unico”, un prodotto di una formazione nella quale influirono “i più svariati 
ricordi letterari, associati al gusto per le modulazioni ironiche sulla vita moderna di moda 
nel gruppo di Apollinaire e di Max Jacob”. Una poesia “cortese ed errante, simile a quella 
dei trovatori”, fiorita nei Caffè della bohème cosmopolita.   
 
141. A. CEDERNA, Un saggio consiglio (“Fronte del verde”), ibid. Cederna 
saluta con sollievo una notizia di dieci giorni prima: “la terza sezione del Consiglio 
Superiore delle antichità e belle arti… ha espresso parere nettamente sfavorevole alla 
lottizzazione di Villa Chigi, che la triste maggioranza capitolina aveva approvato nel 
dicembre del 1957” (sulle vicende della villa, 1957, nn. 158, 167; 1958, nn. 1, 63, 75, 87). 
“Un primo passo nella direzione giusta è stato compiuto”, aggiunge Cederna; “il secondo e 
conclusivo sarà il parere di un’apposita commissione dei Lavori Pubblici”. Cederna 
conclude auspicando che, “perché il peggio non succeda”, “si muovano determinate forze 
politiche”: dai “cattolici di sinistra”, la cui voce si era fatta sentire anche in materia di 




142. G. ZAMPA, Le carte di Bassano, X, 50, 16 dicembre 1958, p. 13. Era aperta 
a Bassano, nel Museo Civico, la “Mostra dei Remondini”, “stampatori attivi per sei 
generazioni”, “dinastia della stampa popolare”. “Oltre alle stampe in legno”, i Remondini 
curavano “l’impressione d’incisioni destinate alla piccola e media borghesia”, “imitando, 
riducendo, deformando esemplari illustri e motivi di moda”. L’unica regola, chiosa Zampa, 
era “vendere molto a basso prezzo e non puntare sulla qualità”. “Venduta, verso la metà 
dell’Ottocento, gran parte dei legni originali a un impressore di Varese, le carte dei 
Remondini finirono col chiamarsi carte di Varese”. L’impressione lasciata da tali opere sul 
collaboratore de “Il Mondo”, è quella di “una notevole abilità artigiana, di un mestiere 
facile ma non sguaiato”.   
 
143. A. CEDERNA, Un bilancio miserabile (“Il giardino d'Europa”), ibid. Analisi 
del “bilancio 1958-59 del Ministero della Pubblica Istruzione approvato l’ottobre scorso 
dalle Camere”. Cederna riscontra che, “per quanto riguarda le antichità e le belle arti”, il 
testo contiene “alcune cifre che destano sorpresa”, e che testimoniavano che “mai 
l’interesse degli uomini politici per le nostre antichità e belle arti è stato così scarso”. Caso 
emblematico, era stata sciolta la commissione “mista di 46 persone” nominata all’inizio del 
1956 (sul tema Cederna era già intervenuto, 1956, nn. 33, 36) a fini di tutela dei beni storici 
e naturali: non aveva più potuto andare avanti “per mancanza di fondi”. Ufficialmente, non 
aveva raggiunto “i suoi obiettivi”; di fatto, commenta Cederna, “aveva cominciato a dare 
fastidio a qualcuno”.  
 
144. N. FRANK, Unesco referens (“Aria di Parigi”), X, 51, 23 dicembre 1958, p. 
7. Al nuovo palazzo dell’Unesco - “una nuova specie di esposizione universale” - erano 
presentate “sculture e pitture”, “documento della cultura moderna mondiale”. Frank dedica 
la maggior parte dello scritto al palazzo, “fatto di tre pezzi”: “il più grosso e bello è un 
fabbricato a forma d’ipsilon”, “una costruzione leggera ed agile, quasi trasparente, tante 
sono le pareti di vetro”; degli altri “due pezzi c’è molto meno da dire”. Per quel che 
concerne le opere di pittura e scultura, Frank nota che gli artisti sono accostati negli spazi 
della mostra “con criteri di carattere stranamente cooperativo, basati sull’impegno di 
mostrarsi gente di avanguardia e cioè devota all’astrattismo, ch’è ormai vezzo dei sacerdoti 
della cultura”. Tra le “cose ottime”, “il muretto decorato da Mirò, la statua dell’inglese 
Henry Moore e il Prometeo del messicano Tamayo”. Tra le cose “ridevoli”, “il mobile 
dell’americano Calder, sorta di scheletro al vento, già sgangherato”, “il pasticcio 
dell’olandese Appel, apostolo dell’informe (ma lui si definisce con una parola più 
pensosa)”, lo “squallido e noioso Icaro di Picasso” (le parole con le quali Frank si riferisce 
a Appel costituiscono il primo, seppure non esplicito e canzonatorio riferimento di un 
collaboratore de “Il Mondo” al termine informale).     
 
145. A. CEDERNA, I parchi distrutti (“La città eternit”), ibid., p. 13. Cederna 
ricostruisce le tappe principali della progressiva distruzione dei parchi messa in atto dalla 
“maggioranza capitolina, clerico-liberal-fascista”, a partire dal 1952, quando bersaglio 
della amministrazione era stato il parco “avanzo di quella che fu Villa Massimo” (i parchi e 
le ville erano stati altre volte oggetto dell’indagine di Cederna, si veda per esempio, 1955, 
n. 80; 1957, n. 110). Cederna si sofferma inoltre sui casi dei parchi di Villa Borghese, Villa 
Balestra, Villa Strohl-Fern, quest’ultimo analizzato attentamente nello scritto citato del 
1957. Sono segnalati ulteriori casi: alcuni “parchi privati, come quelli di Villa Mecheri e di 
Villa Leopardi”, “gradualmente mangiati dalla speculazione”; il parco di Villa Stuart a 
Monte Mario, invece, “è già stato liquidato”. In conclusione, il collaboratore de “Il 
Mondo” torna su Villa Savoia (sulla quale anche 1958, nn. 58, 63) e Villa Chigi, per la 
quale si era da poco aperto uno “spiraglio di luce” (1957, nn. 158, 167; 1958, nn. 1, 63, 75, 
87; in 1958, n. 141, Cederna aveva dato notizia che “la terza sezione del Consiglio 
Superiore delle antichità e belle arti… ha espresso parere nettamente sfavorevole alla 
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lottizzazione di Villa Chigi”).    
 
146. E. BATTISTI, Leonardo in biblioteca, ibid. Recensione agli Studi vinciani di 
Carlo Pedretti (Genève, E. Droz, 1957). Dello stesso autore, Battisti ricorda anche i 
Documenti e memorie riguardanti Leonardo da Vinci a Bologna e in Emilia (Bologna, 
Fiammenghi, 1953), e sottolinea come ogni pubblicazione di Pedretti avesse “i caratteri e i 
pregi di un centone… si accentra attorno alla bibliografia cinquecentesca, rara, inedita, che 
in qualsiasi modo si riferisce a Leonardo, cogliendo, con la pazienza non mai abbastanza 
lodata dei vecchi eruditi, ogni citazione, per quanto casuale”.  
 
147. N. POZZA, Cinquant'anni di Ca' Pesaro, X, 52, 30 dicembre 1958, p. 13. 
Scritto riservato alla mostra “organizzata nell’ala napoleonica, per il cinquantenario 
dell’opera Bevilacqua La Masa”. Le considerazioni di Pozza non possono non partire dalla 
figura di Nino Barbantini, il cui profilo è tracciato anche sulla scorta degli Scritti d’arte 
inediti e rari usciti solo cinque anni prima, ad un anno dalla scomparsa dell’intellettuale 
(Venezia, Fondazione Giorgio Cini, 1953). Della storia di Ca’ Pesaro, Pozza fornisce 
alcuni particolari, per i quali si serve dei testi del catalogo – curato da Guido Perocco - 
della mostra veneziana (Primi espositori di Ca’ Pesaro, catalogo della mostra di Venezia, 
Stamperia di Venezia, 1958). Pozza loda l’esposizione, tuttavia auspica “una mostra 
completa” “di tutti gli artisti”, “specie per le personalità che [nella sala napoleonica] 
rimangono in ombra”: l’allusione corre a Ugo Valeri, a Umberto Moggioli e a Tullio 
Garbari. Quel che risultava chiaro, nel contesto della mostra, era che “Semeghini e Rossi 
rimangono tra le figure più alte e sicure dell’arte italiana”. Dall’altra parte, “l’artista che 
meno appariva dotato, nella rassegna dei vecchi espositori di Ca’ Pesaro, è Martini”: le 
sculture del 1913 portavano ancora “i segni della cultura viennese”. Una breve menzione 
anche per la “figura della Nonna”, in cui “le capacità plastiche di Boccioni sono tutte in 
nuce”.  
 
148. A. CEDERNA, Un sindaco incerto (“Follie bresciane”), ibid. A poche 
settimane di distanza da Follie bresciane (1958, n. 126), Cederna affronta nuovamente la 
delicata situazione urbanistica della città lombarda. Il Ministero dei Lavori Pubblici aveva 
bocciato il piano regolatore, “uno dei peggiori che siano mai stati approvati”. Di più. Il 
giudizio espresso dal Ministro era “stato severissimo”, sicché “il piano deve essere 
rielaborato integralmente, e ripresentato entro otto mesi”. Gli amministratori avevano 
“voluto informare l’opinione pubblica della loro amara esperienza”, e a tale scopo avevano 
redatto per il “Giornale di Brescia” “un articolo intitolato Perché non è piaciuto il piano 







1. A. CEDERNA, Demolire Orvieto (“I vandali in casa”), XI, 1, 6 gennaio 1959, p. 
13. Una lettera di protesta “scritta dall’architetto incaricato del piano regolatore [di 
Orvieto] al ministro del Lavori Pubblici”, era stata pubblicata sull’ultimo numero della 
rivista “Urbanistica”. L’architetto in questione, Renato Bonelli, aveva fatto sentire la 
propria voce perché il piano, “attentamente e amorosamente studiato”, era “stato fatto 
tranquillamente fallire dai civici e irresponsabili amministratori”. Bonelli credeva 
indispensabile tutelare il centro di Orvieto e, attraverso “la proposta di spostare nel 
fondovalle il tratto della statale umbro-casentinese”, sosteneva la “necessità di selezionare 
il traffico”. Cardini del piano cui aveva lavorato e che la Giunta aveva silurato, la 
“distinzione funzionale tra antico e moderno” e la “salvaguardia dell’integrità 
architettonica ambientale paesistica della città storica”. Cederna conclude fornendo un 
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ragguaglio dei principali sventramenti operati dalla amministrazione in barba ai principi 
elaborati dai compilatori del piano. 
 
2. A. BANDINELLI, Uno storico della città, ibid. Recensione a Marcel Poëte, 
Introduzione all’urbanistica. La città antica (Torino, Einaudi, 1958), testo “presentato solo 
ora al lettore italiano”, e che tuttavia “non ha perso, nonostante i suoi trenta anni di vita, né 
in vigore didattico né in freschezza espositiva”. Bandinelli si concentra in modo particolare 
sul giudizio dell’autore in merito alla “città industriale” che, nonostante l’ostilità di tanti 
urbanisti contemporanei (dai “socialisti” agli “umanitari”) “il Poëte non ha il coraggio di 
condannare e di respingere dall’esperienza urbanistica concreta, proprio per la sua coerenza 
di storico che gli impedisce di vedere crisi e fratture nello svolgimento dei fatti”. La 
“lezione migliore” del volume era proprio la “accettazione del dato storico come 
ineliminabile presenza viva e fonte di indicazioni possibili”.   
 
3. G. MASSARI, Bilanci e profezie (“Due almanacchi”), XI, 2, 13 gennaio 1959, p. 9. 
Due sono gli almanacchi presi in esame da Giulia Massari: l’Almanacco Bompiani e 
L’Antipatico, a cura di Italo Cremona e Mino Maccari, edito a Firenze per i tipi della 
Vallecchi. Il primo, “con lucidissima copertina che riproduce una composizione di Bruno 
Munari per la proiezione a luce polarizzata”, era stato presentato “nella libreria-galleria Al 
ferro di cavallo”. “Più frizzante e arguto l’almanacco di Vallecchi”, del quale Giulia 
Massari riporta alcuni “consigli  sul come comportarsi nel 1959”, consigli fra i quali c’è 
anche “pensa a Venturi prima d’andare a dormire e farai sogni d’oro”. La frequenza degli 
attacchi a Venturi è biasimata dalla collaboratrice de “Il Mondo”; dà tuttavia la misura di 
rapporti non idilliaci tra il critico e autore della pagina d’arte dell’“Espresso” ed alcuni 
degli uomini del gruppo Pannunzio, Maccari su tutti (anche Alfredo Mezio aveva avuto 
occasione di polemizzare con Venturi, si veda per esempio, 1957, nn. 51, 74; la stessa 
cultura dell’Almanacco e dei Lunari, viva in Maccari dai tempi di Strapaese, alla fine degli 
anni Cinquanta era esemplificativa di un ritardo sensibile nei confronti di un’arte italiana 
che da qualche anno si trovava a fare i conti con l’Informale).  
  
4. D. GUERRA-A. CEDERNA, Saggio consiglio (“Lettere scarlatte”), ibid., p. 12. 
Guerra, Capo della Segreteria del Consiglio Superiore delle Antichità e Belle Arti, precisa 
alcune delle dichiarazioni di Cederna a proposito dei pareri della terza Sezione del 
Consiglio (gli scritti di Cederna nell’occhio del mirino sono due, 1958, nn. 141, 145); 
afferma, in particolare, che “il parere sfavorevole al progetto di lottizzazione” di Villa 
Chigi era stato espresso all’unanimità. Cederna apprende la notizia con “soddisfazione”.   
 
5. A. MARCOVECCHIO, Un quartiere da non costruire (“Firenze a rovescio”), ibid., 
p. 13. Il “caso Sorgane” era stato spesso oggetto d’indagine degli autori de “Il Mondo” (si 
veda 1956, n. 88; 1957, nn. 85, 90, 95). Marcovecchio fa il punto sulla situazione, entrando 
nel merito del progetto dell’Ina-Casa e delle principali critiche mosse ad esso da “i 
difensori non soltanto del paesaggio, ma della legge”. Critiche che riguardavano, per 
esempio, l’incompatibilità del progetto con “le direttive unanimemente riconosciute valide 
che sono a fondamento del piano regolatore”; connesse con i problemi di traffico 
conseguenti al transito attraverso il centro della città di Firenze delle “migliaia di abitanti di 
Sorgane” che avrebbero dovuto raggiungere quotidianamente i “luoghi di lavoro”; collegati 
al “nocumento al paesaggio fiorentino” arrecato dal nuovo quartiere. Contro la costruzione 
del quartiere, difeso in un primo tempo dal sindaco La Pira, si erano scagliati intellettuali, 
“sei deputati” (di area liberale, repubblicana, socialista e comunista) ed il Soprintendente ai 
monumenti.       
 
6. A. CEDERNA, La danza macabra (“La città eternit”), ibid. Cederna torna ad 
occuparsi dei “romanisti” (per un precedente attacco alla associazione, 1954, n. 52; 1957, 
n. 103), al “quarantacinquesimo anniversario del loro sodalizio”. Cederna celebra 
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ironicamente il genetliaco di una associazione tra i cui fondatori si contavano i nomi di 
Marcello Piacentini e Romolo Vaselli, e che – lascia intendere il collaboratore de “Il 
Mondo” - si era affermata in evidenti implicazioni con il regime fascista. Romanisti che 
Cederna definisce “reazionari, conformisti e scettici, ignari di cultura e tecnica moderna”, e 
che ogniqualvolta “si decidono ad intervenire su qualche argomento d’attualità, uno li trova 
sempre regolarmente dalla parte sbagliata, a favorire distruzioni, sventramenti, pasticci e 
sfaceli”. Tra gli ospiti d’onore al recente banchetto dei “romanisti”, il sindaco di Roma 
Cioccetti, che “ha mostrato di trovarsi perfettamente a suo agio”: prosegue la polemica di 
Cederna nei confronti degli interventi urbanistici della Giunta romana, colpevole, tra le 
altre cose, di avere silurato il piano regolatore (1957, n. 165; 1958, nn. 1, 31, 35, 37, 52, 
75, 80, 87, 98; la questione sarebbe stata ripresa in 1959, nn. 10, 15, 20).     
 
7. G. RAIMONDI, Bernardo Bellotto a Varsavia (“La valigia delle Indie”), XI, 3, 20 
gennaio 1959, p. 13. Della partenza di Bellotto da Venezia e dei soggiorni dell’artista a 
Dresda, Vienna e Varsavia. Raimondi contestualizza gli spostamenti di Bellotto in un più 
ampio quadro di artisti in viaggio; menziona per esempio la partenza – di poco precedente - 
del Canaletto per Londra, e la “colonia italiana” riunita a Dresda e comprendente 
“l’architetto Gaetano Chiaveri, lo scultore Lorenzo Mattielli, e i pittori Pietro Rotari e 
Stefano Torelli”. Raimondi si sofferma sul profilo di Bellotto “pittore di corte”, 
mescolando notizie storico-critiche a notizie ed aneddoti relativi alla vita dell’artista.   
 
8. A. CEDERNA, La statua di sale, ibid. Cederna mette la lente sulla situazione della 
Biblioteca Nazionale Centrale, chiusa in attesa di una nuova sede (in merito, sulle colonne 
de “Il Mondo”, avevano già preso posizione lo stesso Cederna e Corrado Sofia, 1958, nn. 
93, 95; sul medesimo tema anche 1959, n. 43). Cederna ricostruisce la storia della 
Biblioteca a partire dal 1953, anno in cui essa “fu temporaneamente chiusa in seguito ai 
primi sinistri scricchiolii del vecchio Collegio Romano”, e fino al 3 febbraio 1958, giorno 
della chiusura definitiva. Era stata nominata una “commissione interministeriale” che, il 29 
settembre 1958, aveva individuato quale area idonea per la nuova sede quella del Castro 
Pretorio. La questione, tuttavia, si era complicata: “le sotterranee mene della speculazione” 
spingevano affinchè si abbandonasse l’idea del Castro Pretorio e si propendesse per l’Eur; 
si moltiplicavano, in tal senso, le voci di “connivenza governativa con privati interessi”. 
Cederna riferisce anche dell’eco che la vicenda aveva avuto sulla stampa, perlopiù 
concorde nel sostenere l’idoneità della scelta della commissione.     
 
9. L. CECCHI PIERACCINI, Omaggio a Ensor (“Vecchie agendine”), XI, 4, 27 
gennaio 1959, p. 10. Leonetta Cecchi Pieraccini mescola ricordi risalenti al 1926: 
frequentazioni veneziane con Carlo e Ines Carrà e Ardengo Soffici, datate alla fine di aprile 
– era l’anno in cui, al Padiglione belga della Biennale, erano esposte opere di James Ensor; 
colloqui con Cardarelli e Amerigo Bartoli reduci da “un viaggetto in Toscana”; incontri 
con gli Spadini presso Borgo alla Collina nel corso delle vacanze estive. 
 
10. A. CEDERNA, Macerie e piani regolatori (“Roma fuori legge”), ibid., p. 13. 
Cederna torna ad occuparsi del piano di Roma (questione a lungo dibattuta: per gli scritti 
più recenti si veda 1957, n. 165; 1958, nn. 1, 31, 35, 37, 52, 75, 80, 87, 98). La storia del 
piano è ripercorsa dal collaboratore de “Il Mondo” fino al “siluramento” dell’autunno 
precedente, operazione che aveva rivelato come la “alleanza di democristiani e fascisti” 
avesse messo “Roma in pasto a speculatori e società immobiliari”. “Un quadro completo 
della squallida vicenda romana” sarebbe stato presentato, “nel prossimo numero della 
rivista Urbanistica”, da “due giovani architetti particolarmente qualificati, Leonardo 
Benevolo e Michele Valori” (di quest’ultimo era stata pubblicata una lettera ne “Il Mondo” 
il 28 ottobre 1958, n. 121). Cederna conclude mettendo in guardia i lettori dal nuovo 
“fantasma”: un nuovo piano “che la Giunta, assistita da alcuni dei peggiori nemici di 
Roma, si appresta… ad ammannire ai consiglieri comunali” (sul piano anche 1959, nn. 15, 
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20, 28, 34, 37, 45, 58).    
 
11. P. SCARPELLINI, Doctor Solsternus, ibid. Scarpellini si concentra sul mosaico del 
Solsterno nella facciata del Duomo di Spoleto. Il mosaico era stato oggetto di un “restauro 
necessario” - quasi concluso, al momento in cui Scarpellini scrive - ad opera di Giovanni 
Mancini. Scarpellini indugia sull’opera e sulla figura dell’artista, “Doctor Solsternus”, 
come indicava la firma “alla base del grande mosaico”.   
 
12. A. BONSANTI, Modigliani a Milano (“Il portolano”), XI, 5, 3 febbraio 1959, p. 7. 
Impressioni suscitate dalla visita alla esposizione di Modigliani a Palazzo Reale a qualche 
settimana dalla recensione della mostra firmata sulle medesime colonne da Alfredo Mezio 
(1958, n. 140). Bonsanti si concentra sulla pittura del livornese che, così come quella di 
Scipione, negli ultimi anni era stata “oscurata” dalla assidua frequentazione dell’amatore 
con l’arte astratta, “col colore puro”. Di tali questioni, Bonsanti afferma di avere discusso 
con Michelangelo Masciotta. Bonsanti riporta anche alcune considerazioni della moglie in 
merito all’arte del livornese: la donna aveva per esempio teorizzato la vicinanza delle 
poetiche di Modigliani alla scrittura di Marcel Proust.   
 
13. G. MARMORI, Diderot e Falconet (“Lettere francesi”), ibid., p. 9. Marmori 
recensisce Le pour et le contre. Correspondance polémique sur le respect de la postérité 
(Paris, Éditeurs Français Réunis, 1958), “disputa epistolare tra il filosofo Diderot e lo 
scultore Falconet”. Il confronto, che opponeva “un teorico e un empirico”, appariva al 
collaboratore de “Il Mondo” come una sorta di “dibattito odierno tra cultura come 
esperienza individuale e cultura engagé, oppure cultura in quanto rispecchiamento della 
realtà storica e simili”.   
  
14. G. RAIMONDI, Personaggi dentro la pittura (“La valigia delle Indie”), ibid., p. 
13. Discussione generale sul rapporto tra pittura e società a Bologna. “Una stessa civiltà ed 
estrazione” aveva ispirato ai bolognesi “un movimento del cuore, una prima causa di 
malinconia, e di giudizio, una malizia del sentimento che s’infila nel linguaggio”, tratti 
comuni ad artisti quali Giuseppe Maria Crespi, Corrado Corazza (i cui “piccoli, 
scoppiettanti quadri” erano sempre ispirati alle “occasioni di strada o di caffè nella vita 
quotidiana”) e Leo Longanesi, che “con quei suoi pochi colori magri, inseguiva la moralità 
dei borghesi”.   
 
15. A. CEDERNA, Il piano ombra (“La città eternit”), ibid. Cederna approfondisce la 
questione della fresca redazione di un nuovo piano regolatore di Roma (questione già 
impostata in 1959, n. 10; la discussione prosegue con 1959, nn. 20, 28, 34, 37, 45, 58), il 
cui progetto definitivo era stato presentato “il 19 gennaio dall’assessore D’Andrea alla 
stampa”: non era che “l’ultimo atto della commedia urbanistica romana”. La scena, a 
Roma, era dominata da “la coalizione degli interessi privati”, che aveva condizionato anche 
la compilazione del “piano attuale”, il quale aveva ridotto “l’asse attrezzato orientale” 
d’espansione della città, per aprirne uno nella direzione opposta, verso occidente; aveva 
individuato nell’Eur l’“unico ed esclusivo polo di attrazione”; prevedeva interventi nel 
centro storico; non pregiudicava i “diritti acquisiti” dei privati. Insomma, “non si pianifica 
niente, ma si accetta una situazione di fatto e si rimandano le scelte al futuro”; “il totale è la 
macchia d’olio, un piano statico e passivo”.   
 
16. A. CEDERNA, L'arte in Parlamento (“Il giardino d'Europa”), XI, 6, 10 febbraio 
1959, p. 13. Una analisi del bilancio della Pubblica Istruzione alla voce tutela dei beni 
storici e paesistici che fa il paio con l’analogo scritto comparso ne “Il Mondo” il 16 
dicembre 1958 (n. 143). Cederna imposta un confronto tra il “comportamento 
dell’amministrazione pubblica”, vale a dire “coloro da cui dovrebbe alla fine dipendere il 
mutar delle cose”, e l’intensificarsi di interesse e studi per la “valorizzazione del nostro 
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patrimonio artistico”. Interesse testimoniato da convegni (“quattro… in due anni”), da 
scritti pubblicati all’interno di riviste specialistiche quali “Ulisse”, da analisi approfondite 
in merito a specifici “centri storici” e “complessi paesistici” (sono menzionati alcuni lavori 
monografici editi nel 1958 e curati da Corrado Beguinot, Domenico Andriello, Mario 
Coppa), da “riviste specializzate o divulgative” come “SeleArte”, “Casabella”, “Le Vie 
d’Italia” (per l’importanza di “SeleArte”, riferimento per gli autori de “Il Mondo”, si veda, 
per esempio, 1952, n. 59).  
 
17. S. SURCHI, Michelangelo in America, ibid. Surchi riferisce del soggiorno italiano di 
Irving Stone, avvistato frequentemente a Firenze e “nel carrarino” per la scrittura del 
Tormento e l’estasi. Il romanzo di Michelangelo, la cui edizione italiana sarebbe uscita nei 
primi anni Sessanta per i tipi della casa editrice milanese Dall’Oglio. Tra le tappe italiane 
di Stone, anche “gallerie e biblioteche italiane e di altri paesi d’Europa”, “per rintracciare 
documenti originali sul Buonarroti”. Surchi aveva anche avuto modo di incontrare 
personalmente Stone, di cui riporta alcune impressioni e progetti.  
 
18. F. GABRIELI, I vasi di Spina, XI, 7, 17 febbraio 1959, p. 8. Gabrieli recensisce 
Spina di Nereo Alfieri e Paolo Enrico Arias (Firenze, Sansoni, 1958). Il volume, 
impreziosito dalle fotografie di Max Hirmer, fa il punto sulle scoperte archeologiche “nel 
delta padano” a partire dal 1922, anno dei “primi scavi sistematici nella Valli di 
Comacchio, tra i sepolcreti di un centro greco-etrusco che non si tardò a collegare con la 
memoria della scomparsa Spina”. 
 
19. R. PANE, Lo sventramento di Napoli, ibid., p. 13. Nelle sale di Castelnuovo erano 
“state esposte le tavole del nuovo piano regolatore generale” di Napoli. Pane ricostruisce le 
vicende urbanistiche della città a partire dal 1952, anno in cui “l’amministrazione laurina 
rigettò il piano che era già stato portato alla fase conclusiva”, mettendo Napoli in pasto alla 
“speculazione edilizia”. Il collaboratore de “Il Mondo” entra nel merito del nuovo progetto, 
ed analizza “i criteri” che informavano un piano che, palesemente, “accoglie e favorisce la 
tanto deplorata espansione a macchia d’olio”. Tra i punti citati da Pane e considerati più 
gravi: negazione dei “valori ambientali di stratificazione storica”, negazione da cui 
sarebbero discesi il diradamento degli edifici del centro e l’isolamento di quelli considerati 
“più illustri”; sventramenti in aree di provata rilevanza storica. Pane conclude auspicando 
la revisione completa del piano e l’intervento del “Consiglio Superiore dei LL. PP.”. 
 
20. A. CEDERNA, L'antipiano (“La città eternit”), ibid. Ancora sul piano regolatore di 
Roma, prepotentemente tornato d’attualità a seguito della stesura di un “nuovo piano” già 
duramente attaccato da Cederna (1959, nn. 10, 15; sul piano anche 1959, nn. 28, 34, 37, 45, 
58). Cederna rinforza la propria posizione citando due interventi estremamente critici nei 
confronti del progetto, interventi comparsi nel “Messaggero” del 3 di febbraio e firmati da 
“due tecnici qualificati”, Luigi Piccinato e Leonardo Benevolo (quest’ultimo lodato poche 
settimane prima nel citato 1959, n. 10). Alle parole degli studiosi si contrapponeva un 
ordine del giorno “approvato dal Comitato Romano della Democrazia Cristiana, in cui si 
afferma che il nuovo piano è la prova migliore della ferma volontà della Dc”.  
 
21. G. RAIMONDI, I quarant’anni della “Ronda” (“La valigia delle Indie”), XI, 8, 24 
febbraio 1959, p. 9. Raimondi ricorda uomini e luoghi della “Ronda”. Spazio è dato 
anche ad Armando Spadini, che in quegli anni era un punto di riferimento per gli 
intellettuali a Roma, per esempio per lo stesso Raimondi o per Riccardo Bacchelli (anche 
lui, tra 1949 e 1952, collaboratore de “Il Mondo”; per i suoi scritti d’arte, si veda 1949, n. 
23).   
 
22. E. ARSLAN, Lo spaccio dei “Guardi” (“Falsari e professori”), ibid., pp. 11-12. 
Una inchiesta sul mercato antiquario promossa qualche anno prima aveva rivelato che “su 
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dieci dipinti antichi rinvenuti, nove non avevano generalmente le carte in regola”. Caso 
emblematico, quello di Francesco Guardi. Molte delle tele attribuite all’artista, infatti, 
erano opera del figlio o del “fratello Nicolò” o, da ultimo, della “attivissima e 
fecondissima” bottega. Arslan non arresta l’indagine alla seconda metà del Settecento, ma 
segue il filo delle falsificazioni di Guardi per tutto l’Ottocento e  fino al primo Novecento; 
soprattutto, traguarda la disamina della produzione dei falsi aldilà dei confini nazionali (nel 
cui orizzonte, pure, sono indagati alcuni dei più celebri pseudo-Guardi) e mette a fuoco, 
per esempio, la figura del “Guardi di Londra”. 
 
23. A. CEDERNA, Venti uomini e un parco (“Roma in pezzi”), ibid., p. 13. Cederna 
pone per l’ennesima volta all’attenzione dei lettori de “Il Mondo” la situazione di Villa 
Chigi (in precedenza, sul medesimo argomento, 1957, nn. 158, 167; 1958, nn. 1, 63, 75, 87, 
141, 145). L’ultima parola spettava al Ministero dei Lavori Pubblici, “alla commissione 
incaricata di esaminare i piani particolareggiati”, dopo che “la terza sezione del Consiglio 
Superiore delle antichità e belle arti… ha espresso parere nettamente sfavorevole alla 
lottizzazione” della villa. Cederna conclude tracciando il profilo dei diciotto componenti la 
commissione incaricata (da essa, spiega il collaboratore de “Il Mondo”, “dipende tutto”), e 
ipotizzando chi, tra essi, avrebbe fatto gli interessi di Roma e chi, invece, avrebbe ceduto di 
fronte alla pressioni degli speculatori.  
 
24. A. RINALDINI, Sicilia preistorica, ibid. Rinaldini recensisce La Sicilia prima dei 
Greci di Luigi Bernabò Brea (Milano, Il Saggiatore, 1958). Il volume faceva parte della 
“collana di carattere archeologico” con la quale la neonata casa editrice si presentava ai 
lettori. Tra le critiche mosse all’autore (di cui è ricordata tuttavia la “ricchezza di 
contributi” fornita attraverso il volume) dal collaboratore de “Il Mondo”, la mancanza di 
“un riassunto cronologico o schematico” e l’esiguità  della “documentazione fotografica” 
“rispetto all’impegno scientifico”.  
 
25. M. BONFANTINI, Il sogno di Gericault (“Lettere francesi”), XI, 9, 3 marzo 1959, 
p. 8. In una discussione generale su Louis Aragon, Bonfantini si concentra su uno dei 
personaggi chiave del romanzo La Semaine Sante, il pittore Théodore Géricault.  
 
26. L. CECCHI PIERACCINI, I novecentisti fuori porta (“Vecchie agendine”), ibid., p. 
12. Leonetta Pieraccini torna con la memoria all’aprile del 1927 e ad una mostra “degli 
Amatori e Cultori… organizzata dalla Sarfatti, in una sala pomposamente denominata del 
Novecento”: tra “gli undici artisti” espositori, “fra pittori e scultori, radunati nella sala”, 
c’era anche la stessa Leonetta. La collaboratrice de “Il Mondo” riporta sulle pagine della 
propria agenda reazioni ed emozioni di artisti e visitatori della mostra; attenzione 
particolare è rivolta ai commenti di Trombadori, Ceracchini, Guidi, Francalancia, Bartoli, 
Luigi Trifoglio e degli scultori Ruggeri, Romanelli e Attilio Torresini. In un spazio attiguo 
era raccolta anche “la numerosa raccolta di disegni di nudo… eseguiti a sanguigna dallo 
scultore Arturo Dazzi”. Leonetta amplia il proprio discorso fino ad abbracciare le occasioni 
mondane che, nei giorni successivi alla inaugurazione della mostra, avrebbero tenuto 
assieme gli artisti. Oltre ai menzionati, si sarebbero aggiunti ai festeggiamenti anche Funi e 
Domenico Colao.     
 
27. A. CEDERNA, I Lanzi di Chiavenna (“Un caso clinico”), ibid., p. 13. Già nel 
settembre del 1958 (n. 108), Cederna aveva avuto modo di occuparsi della “ondata di 
vandalismo allo stato puro” che si era abbattuta su Chiavenna. “I lanzichenecchi di 
Chiavenna” sembravano “decisi a tirare diritto”, nonostante la “ondata di fischi, rampogne 
e derisioni” sortita in quelle settimane dalle pagine della stampa locale e nazionale. 
Cederna segnala, a tal proposito, alcuni articoli pubblicati su “Italia Nostra”, “Le Arti”, 
“Tribuna”, “L’Eco della Valli”, “Il Corriere della Sera”. Prese di posizione che non erano 
bastate a fare desistere gli sventratori. Tra le azioni più recenti a danno del patrimonio 
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storico e paesistico di Chiavenna, la concessione dell’area di Pratogiano alla Edison in 
cambio di “novecentomila lire”. Cederna attribuisce una grossa fetta di responsabilità al 
“solito soprintendente ai monumenti della Lombardia, architetto Luigi Crema” (successiva 
di qualche settimana è la replica di Crema, 1959, n. 36). 
 
28. A. CEDERNA, Un marziano in Campidoglio (“La città eternit”), XI, 10, 10 marzo 
1959, p. 13. Il caso del “nuovo piano” regolatore di Roma era stato al centro di alcuni 
degli ultimi scritti di Cederna (1959, nn. 10, 15, 20; sul tema anche 1959, nn. 34, 37, 45, 
58). Il collaboratore de “Il Mondo” aveva pesantemente attaccato un progetto privo dei 
“principi” che stavano alla base del piano “composto da alcuni fra i migliori urbanisti 
romani” e “silurato dalla maggioranza capitolina nel giugno dell’anno scorso” (a tal 
proposito si veda 1958, nn. 52, 80). Cederna aggiorna sulle più recenti discussioni in 
Campidoglio in materia di urbanistica, tracciando il profilo di “due cospicui rappresentanti 
della maggioranza, cui si devono alcune delle peggiori iniziative in danno di Roma”, su 
tutte il menzionato siluramento del piano: “il capogruppo democristiano ingegner Edoardo 
Lombardi, e l’assessore all’urbanistica, il liberale Ugo D’Andrea”. Due marziani in 
Campidoglio: il primo, “un posseduto, un teleguidato” dagli alieni; il secondo, “un automa 
clericale”.  
 
29. A. RENDI, I dadaisti in vetrina, ibid. Recensione di “un’esposizione di Dadà” a 
Francoforte, in “un vecchio convento riassettato e adattato a scopi culturali”. Il testo di 
Rendi è calato a non molte settimane dal Fantasma di Dada di Giuseppe Raimondi (1958, 
n. 139). Il collaboratore de “Il Mondo” ripercorre la storia del movimento a partire dai suoi 
uomini e dai suoi luoghi: tra gli artisti, centrale è la figura di Arp, ma è menzionato anche 
Pablo Picasso. All’arte di Arp è dedicata la prima parte della recensione: le sue opere erano 
le prime in cui si imbatteva il visitatore della mostra di Francoforte. “Al movimento 
dadaista Arp contribuì con le sue caratteristiche superfici sovrapposte e con decorazioni di 
libri e riviste”. Esposte anche “alcune composizioni” di Picabia. Rendi apre presto ad una 
discussione generale sulle ramificazioni geografiche del movimento - sui “varii centri” – e 
sulla “dispersione… nel tempo” delle poetiche del Dada. Secondo Rendi, questa cultura 
non aveva dato solo “all’arte spicciola e corrente, utilitaria, direi all’arte popolare del 
nostro tempo”; se “poco o niente rimane della loro produzione” (molto, in Rendi, resiste 
dell’ostilità al programmismo avanguardista manifestata dai collaboratori de “Il Mondo” – 
Mezio si era espresso in modo non dissimile sui futuristi, si veda per esempio 1950, n. 40), 
“il loro spirito aleggia… sulla cultura e sul gusto del nostro tempo”.       
 
30. N. FRANK, Appunti per Balzac, XI, 11, 17 marzo 1959, p. 7. In una discussione 
generale sulla continuità nella storia di una “Francia balzacchiana” tra “polizia, politica e 
quattrini”, emerge il nome della “scandalosa signora” Domenica Walter, con i suoi 
“miliardi” e la collezione di opere d’arte ereditata dal marito Paul Guillaume.   
 
31. G. RAIMONDI, Michael Sweerts, brussellese (“La valigia delle Indie”), ibid., p. 
13. Raimondi traccia il profilo di Sweerts mescolando piano biografico a notizie relative 
alla formazione ed all’arte del “brussellese”. Spazio considerevole è dato al soggiorno 
romano di Sweerts, che successivamente avrebbe fatto ritorno a Bruxelles per mettersi di 
nuovo in viaggio per l’Olanda e la Francia. “Si direbbe”, chiosa Raimondi, “che, di volta in 
volta, il volto della sua pittura risenta o si illumini alla luce di questi spostamenti”. La 
parabola artistica ed esistenziale di Sweerts si era conclusa da che egli, “ripreso nel gorgo 
dei suoi problemi morali”, “decide di aggregarsi in una compagnia di Padri Missionari 
francesi” e “s’imbarca… diretto in Persia”.   
 
32. G. GRAZZINI, Cronachetta fiorentina, ibid. Cronaca dal gusto mondano, dal tono 
divertito che aggiorna i lettori de “Il Mondo” su una discussione d’arte sorta al ristorante 
fiorentino “Al Girarrosto”, in piazza Santa Maria Novella. Oggetto del contendere, le 
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dichiarazioni rilasciate alla televisione da Giorgio De Chirico. Per l’irriverenza delle sue 
parole (dure, per esempio, erano state le invettive rivolte a Modigliani), al tavolo del 
“Girarrosto” De Chirico era imputato di “vilipendio all’arte moderna” (sulle parole di De 
Chirico anche 1959, n. 44).   
 
33. LUCA, La porta stretta, XI, 12, 24 marzo 1959, p. 4. Luca dà ragguaglio della 
polemica sorta “sulla delicata questione del triregno scomparso dal Monumento a Mazzini 
sull’Aventino”, opera di Ettore Ferrari. Secondo “informazioni del Paese Sera… operai del 
Comune… avrebbero recentemente scalpellato, fino a non lasciarne traccia, il triregno 
papale travolto dal cavallo, simboleggiante il moto risorgimentale, che in uno dei brutti 
altorilievi sistemati alla base del monumento a Mazzini sta a significare la caduta del 
potere temporale”: si attendeva, a riguardo, un “chiarimento” del sindaco Cioccetti. Luca 
ricostruisce tanto le fasi della polemica, quanto la storia del monumento.  
 
34. A. CEDERNA, Un lavoro onesto (“Roma senza piano”), ibid., p. 13. Lo scritto 
rimpingua la serie relativa al “nuovo piano” regolatore di Roma compilato a seguito del 
siluramento del progetto composto “da alcuni fra i migliori urbanisti romani” (sulle più 
fresche vicende del piano si veda 1959, nn. 10, 15, 20, 28, ed i successivi nn. 37, 45, 58; in 
merito al “colpo di mano” “del giugno dell’anno scorso”, si veda almeno 1958, nn. 52, 80). 
Come nello scritto citato del 3 febbraio 1959, Cederna torna ad occuparsi dei principali 
limiti del nuovo testo: un progetto “passivo”, in cui “ogni decisione viene sospesa, 
nell’aspettativa che si compia il fantomatico piano intercomunale”. Cederna conclude 
analizzando la relazione dell’assessore D’Andrea, uno dei “marziani” di cui il collaboratore 
de “Il Mondo” aveva scritto due settimane prima (n. 28). D’Andrea, nei giorni precedenti, 
aveva avuto modo di polemizzare con Cederna nell’ambito di un articolo comparso nel 
“Tempo” (6 marzo). 
 
35. C. D'ONOFRIO, Disegni veneti in Polonia, ibid. Era stata trasferita da Venezia al 
“Gabinetto delle Stampe, alla Farnesina”, “una mostra di novantasei disegni inediti, di 
artisti veneti, appartenenti a collezioni pubbliche polacche”. “Tali raccolte”, continua 
D’Onofrio, “si andarono formando in Polonia già dal Cinquecento”, e “antichi cataloghi” 
testimoniavano come “dovettero essere assai più notevoli di quanto non appaiano oggi”, 
vantando opere di Tiziano, Veronese, Tintoretto. Il “grandissimo” merito dell’iniziativa 
andava riconosciuto all’Istituto Cini ed a Giuseppe Fiocco, promotori di “questa continua 
ricognizione dei disegni italiani esistenti in collezioni private italiane e soprattutto estere”. 
Mostra e catalogo si dovevano alla cura di Maria Mrozinska. D’Onofrio si sofferma sulle 
opere in mostra, in particolare sui “cinque fogli di Gianbattista Tiepolo”, “la parte più 
interessante della rassegna”; precisa, infine, sulla scorta delle parole di Fiocco nella 
presentazione del catalogo, che “trattandosi di disegni finora ignoti, qualche attribuzione… 
potrà non convincere”. 
 
36. L. CREMA-A. CEDERNA, I Lanzi di Chiavenna (“Lettere scarlatte”), XI, 13, 31 
marzo 1959, p. 6. Crema replica alle accuse rivolte da Cederna in merito alla “ondata di 
vandalismo allo stato puro” che si era abbattuta su Chiavenna (1959, n. 27), ed afferma che 
“in quella città non è stato spostato nessun portale che avesse qualche carattere d’arte o 
d’interesse storico”. Pubblicata anche la controreplica di Cederna: “questa lettera ci lascia 
assai insoddisfatti”. In conclusione, Cederna argomenta con maggiore dovizia di particolari 
le tesi sostenute quattro settimane prima.  
 
37. A. CEDERNA, Parole e fatti (“Roma in pezzi”), ibid., p. 13. Ancora sul piano 
regolatore romano sorto in seguito al “colpo di mano” dell’amministrazione datato al 
giugno precedente (sul “nuovo” piano si veda 1959, nn. 10, 15, 20, 28, 34; i successivi 
1958, nn. 45, 58; sul “colpo di mano”, 1958, nn. 52, 80). Cederna segnala come nel nuovo 
testo, ispirato dagli interessi dei privati, l’accordo sul “principio” della “conservazione del 
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centro storico” non fosse reale, ma figlio di “affermazioni formali e scarsamente convinte”, 
“una prudente battuta d’arresto provocata dal movimento dell’opinione pubblica più 
qualificata”. Anzi: “il nuovo piano regolatore non fa che conservare al centro stesso la sua 
funzione di baricentro urbano, aggravandone sempre più bestialmente la congestione e 
preparando di conseguenza le condizioni ideali per la sua manomissione a lunga scadenza”.  
 
38. A. CEDERNA, La Commedia di Assisi (“L'Italia in pezzi”), XI, 14, 7 aprile 1959, 
p. 13. Cederna si occupa del nuovo piano regolatore di Assisi, redatto “in due anni e 
mezzo di appassionato lavoro dall’architetto Giovanni Astengo”. Il piano, compilato 
“secondo i concetti dell’urbanistica illuminata”, era “un vero programma di sviluppo 
economico di Assisi basato su un profondo esame delle strutture sociali ed economiche del 
territorio”, fondato sul principio “fondamentale” della salvaguardia della città entro le 
mura. Tuttavia, come accaduto a Roma (in merito al siluramento di un piano pensato per 
Roma sulla scorta dei medesimi principi generali, si veda 1958, nn. 52, 80), “un simile 
piano” non era “piaciuto agli amministratori” che, servendosi della “facoltà concessagli di 
designare le zone industriali” dalla “legge speciale del 9 ottobre 1957”, avevano 
cominciato a “compromettere definitivamente il piano” (a conclusioni analoghe a quelle di 
Cederna, era giunto anche Bruno Zevi, sull’“Espresso” del 22 marzo).     
 
39. D. COURIR, Via Fondazza 36, ibid. Duilio Courir inaugura la propria collaborazione a 
“Il Mondo” con una sequenza di ricordi relativi all’arte ed alla vita di Giorgio Morandi. Lo 
scritto prende spunto dalla notizia del trasferimento di Morandi, costretto ad abbandonare 
la storica abitazione di via Fondazza. Il collaboratore de “Il Mondo” richiama alla mente 
l’abitazione dell’artista ed il suo studio, specchio del “costume della vecchia Bologna fatto 
di ordine e di decoro”; ricostruisce le abitudini bolognesi e le frequentazioni del pittore; 
conclude affermando che la “partenza forzata” di Morandi da via Fondazza chiude 
“un’epoca della vita bolognese e toccherà tutti coloro che, passando da Bologna, non 
mancavano mai di suonare il campanello”.   
 
40. L'INVITATO, Arte e castagne (“I giorni”), ibid., p. 16. L’Invitato si concentra sugli 
aspetti mondani connessi con l’esposizione romana “dello scultore Andrea Cascella” alla 
Galleria Trastevere. Distratto dalla figura della gallerista Topazia Alliata di Salaparuta e da 
“un venditore di castagne arrosto” presentatosi alla porta della Galleria, solo nella parte 
conclusiva dell’articolo il cronista de “Il Mondo” si ferma su Cascella, che “guidava i 
visitatori a vedere le sue sculture”, “strane forme, che si definiscono astratte, simboliche, 
surrealiste, informali… ricavate entro il grigio peperino, e poi bronzi cupi e dorati”. 
L’Invitato riporta alcuni passi della presentazione firmata da Alfonso Gatto, che scriveva – 
lasciando il pubblico interdetto - che nell’opera di Cascella “la forma e l’umano sono… 
segretamente visibili”.     
 
41. L. CECCHI PIERACCINI, Il granchio nel grammofono (“Vecchie agendine”), XI, 
15, 14 aprile 1959, p. 9. I ricordi di Leonetta si concentrano su un soggiorno estivo 
“insieme a Roberto e Lucia Longhi”, a Quercianella, nell’estate del 1928. Ospite fisso delle 
serate a villa Lubrano, Amerigo Bartoli. 
 
42. A. BANDINELLI, Il cemento disarmato (“Le Corbusier a Valle Giulia”), ibid., p. 
13. “La mostra organizzata anni fa a Zurigo” per festeggiare il settantesimo compleanno di 
Le Corbusier era in quei giorni “allestita nelle sale della Galleria d’Arte Moderna di 
Roma”. Bandinelli mette la lente su un evento che “illustra le tappe” dell’opera 
dell’architetto. Specifica che “l’esposizione non è ordinata cronologicamente, ma per 
settori e materie: la finestra, l’unità di abitazione, i musei, l’urbanistica”. Presentati anche 
“quadri e sculture” di Le Corbusier, che rivelavano un artista che “non si discosta dalla 
scuola post-cubista”, e “bozzetti e schizzi architettonici”. Il collaboratore de “Il Mondo” 
approfitta dell’occasione costituita dalla mostra per sbozzare il profilo di Le Corbusier, 
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definito “impenitente calvinista” che concepiva “la natura come un docile strumento nelle 
mani dell’uomo”. Il sospetto nei confronti dell’eccesso di teorizzazione dell’architetto, 
della matrice calvinista della sua cultura, della accademia del razionale scaturita dai suoi 
studi confermavano Bandinelli su posizioni neoromantiche ed umaniste già rilevate nel 
contesto di due scritti dell’anno precedente (1958, nn. 81, 109). 
 
43. A. CEDERNA, La grande sorpresa (“La città eternit”), ibid. Ancora sulla “nuova 
sede della Biblioteca Nazionale” (in precedenza, sulla Biblioteca erano intervenuti lo stesso 
Cederna e Corrado Sofia, 1958, nn. 93, 95; 1959, n. 8). Cederna segnala come la questione 
fosse “stata finalmente e definitivamente risolta”: “un comunicato stampa del Ministero dei 
Lavori Pubblici” aveva resa pubblica la scelta del Castro Pretorio, la istituzione di un 
“bando di concorso nazionale” e la “liberazione di tutta l’area dei militari… e sua 
destinazione a centro culturale e scientifico”. “Notizia che conforta tutti quanti in questi 
anni si sono battuti per la buona causa”. Dei complicati passaggi che avevano portato alla 
scelta dell’area del Castro Pretorio e dell’eco che la vicenda aveva avuto sui giornali, 
Cederna offre ragguaglio.  
 
44. P. POLO, Il custode filosofo (“Miseria e nobiltà”), XI, 16, 21 aprile 1959, p. 12. 
Nelle sale della Galleria Nazionale, Polo si era confrontato con un custode su alcuni temi di 
storia dell’arte. Con scarso successo, Polo aveva provato a replicare allo sciovinismo del 
suo interlocutore, il quale anteponeva i “capolavori italiani” alla produzione degli artisti 
francesi. Tra gli argomenti utilizzati dal custode, alcune dichiarazioni sull’arte moderna 
pronunciate in televisione da De Chirico, dichiarazioni che avevano già avuto un’eco sulle 
colonne de “Il Mondo” (1959, n. 32).   
 
45. A. CEDERNA, Il piano della provvidenza (“Roma in pezzi”), ibid., p. 13. Il nuovo 
piano regolatore di Roma è ancora oggetto dell’analisi di Cederna (sullo stesso tema, in 
precedenza, 1959, nn. 10, 15, 20, 28, 34, 37; e ancora, 1959, n. 58). “Terminata in 
Consiglio Comunale la discussione generale”, “era aperta la fase degli ordini del giorno e 
degli emendamenti”. Non era modificato, tuttavia, il giudizio su un piano “che non 
pianifica, che non programma”, “frutto della cronica imbecillità dei fascisti, dell’ignoranza 
e dell’ossequio democristiano verso i padroni della città”; piano frutto di una politica 
urbanistica che aveva condotto ad un abnorme, “immeritato arricchimento dei proprietari 
terrieri alle spalle della cittadinanza” (su favori ai privati si veda anche 1959, n. 51). 
Cederna indaga alcuni punti specifici previsti dal piano, che rivelavano appunto la 
sudditanza dell’amministrazione nei confronti dei privati: “l’espansione lungo la C. 
Colombo verso il mare, la destinazione della zona della Pineta Sacchetti e di quella… del 
Casaletto”.          
 
46. A. RINALDINI, Il cervo e il diavolo, ibid. Rinaldini recensisce alcuni volumi sul tema 
del “fantastico”, della “immaginazione visionaria”: il primo è Gli Sciiti di Tamara Talbot 
Rice (Milano, Il Saggiatore, 1958), volume centrato sulla “ricca e ingegnosa” arte 
mobiliare della civiltà sciita; il secondo è Le diable dans l’art di Roland Villeneuve (Paris, 
Denoël, 1957), testo che fa luce su come “il fantastico resta… il gusto dominante delle 
classi inferiori, il mito compresente con il raziocinio e con la cultura”. La parte conclusiva 
dell’articolo è riservata dal collaboratore de “Il Mondo” al tema del Trionfo della morte, 
tema analizzato sulla scorta delle indicazioni fornite da Libero de Libero in un volume 
edito a Palermo per i tipi dell’editore Flaccovio (Il trionfo della morte, 1958).           
 
47. C. LAURENZI, Al profeta umiliato (“Usi e costumi”), ibid., p. 16. Laurenzi si 
rivolge ad Antonio Cederna, stimolandolo ad un viaggio a Napoli, città emblema di 
un’Italia minacciata da una “ondata di nequizie architettoniche”, e fa il punto sui più gravi 
sventramenti messi in atto nella città (l’urbanistica napoletana, su “Il Mondo”, era stata 
perlopiù oggetto dell’attenzione di Roberto Pane: si veda, per esempio, 1954, nn. 47, 79, 
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93; 1955, nn. 47, 75, 153; 1958, n. 11; 1959, n. 19; lo stesso Pane sarebbe intervenuto tre 
settimane più tardi per precisare alcuni dei dati forniti da Laurenzi, 1959, n. 54). Laurenzi 
mette la lente su casi già indagati sulle colonne del settimanale, per esempio la distruzione 
dell’Ospedale degli Incurabili, il proliferare di grattacieli e la rovina paesistica di 
Mergellina.  
 
48. E. BATTISTI, Il candido Bernardino, XI, 17, 28 aprile 1959, p. 13. Per tracciare il 
profilo di Bernardino Luini, Battisti si serve della monografia di Angela Ottino Della 
Chiesa (Novara, Istituto Geografico De Agostini, 1956), volume che “conclude una ricerca 
già avviata l’estate del 1953, in occasione della mostra del pittore tenutasi alla Villa 
Comunale dell’Olmo, presso Como”. Mostra e libro che, se avevano confermato “la 
giustezza dei molti addebiti fatti al Luini dalla critica”, “dal difetto di un personale 
linguaggio all’incapacità di chiudere una composizione”, avevano permesso 
“d’intravvedere una serie ben varia di esperienze: sui lombardi, sui fiamminghi, sul Dürer, 
sul Raffaello, sulla cultura veneta”. La recensione è preceduta da una discussione generale 
sullo stato degli studi sulla cerchia di Leonardo. 
 
49. A. CEDERNA, Roma allegra (“La città eternit”), ibid. Cederna accoglie con 
sarcasmo “alcune iniziative originali” pensate per la città di Roma. La prima, “frutto 
dell’immaginazione dell’Ente Provinciale del Turismo”, e “destinata… ad accrescere le 
attrattive turistiche di Roma”, è costituita da “spettacoli di suono e luce nel Foro Romano”. 
La seconda iniziativa “non si presenta meno importante e necessaria”: “dal 21 aprile, fausto 
anniversario del natale di Roma, il segnale di mezzogiorno ritornerà ad essere dato, 
com’era fino al 1939, dal cannone del Gianicolo”. Terzo “evento risolutivo”: “la 
pubblicazione di Roma oggi, foglio mensile di informazioni a cura dell’Ufficio Stampa del 
Comune”, il cui primo numero ne rivelava il carattere di foglio di propaganda. Ultimo 
evento: la costituzione di un “comitato per l’abbellimento” di Roma in vista dei Giochi 
olimpici. 
 
50. C. LAURENZI, Lo studio del pittore (“Usi e costumi”), ibid., p. 16. Laurenzi 
riferisce di una visita allo studio londinese dell’“amico pittore Jan Le Witt”, “a due passi da 
Notting Hill”. “Da qualche tempo”, Le Witt “è diventato astrattista”: “i suoi quadri”, 
aggiunge Laurenzi, “io non li capisco, ma mi danno uno straordinario piacere visuale”. 
Laurenzi descrive lo studio, riferisce della “passione [di Le Witt] per le creazioni in vetro” 
e dei suoi ripetuti soggiorni in Italia, soprattutto a Burano. Nella conversazione tra i due 
emerge nitida, da parte dell’artista, la nostalgia dell’Italia.     
 
51. (n. f.), Scandali capitolini (“Taccuino”), XI, 18, 5 maggio 1959, p. 2. Gli autori della 
pagina politica de “Il Mondo” danno continuità alle battaglie di Cederna contro la 
speculazione edilizia e gli interessi privati (di tema analogo è, per esempio, 1959, n. 45). 
Gli autori del “Taccuino” segnalano che l’area “oggi resa fabbricabile (S. Cesareo sulla via 
Ardeatina) appartiene a una famiglia patrizia… di cui è amministratore l’avvocato Urbano 
Cioccetti, sindaco di Roma”. Il fatto confermava “l’indelicatezza morale di un uomo che, 
mentre amministra la cosa pubblica, continua a curare gli interessi di alcuni ricchi 
possidenti”. Non manca, nel testo, un accenno alla situazione urbanistica generale della 
città e al piano regolatore (sul tema si veda 1959, nn. 10, 15, 20, 28, 34, 37, 45; sul 
siluramento del piano dell’anno precedente, 1958, nn. 52, 80).    
 
52. A. CEDERNA, La rovina di Ascoli (“I vandali in casa”), ibid., p. 13. Sul piano 
regolatore di Ascoli, “elaborato con scarsa convinzione in sei o sette anni e definitivamente 
approvato nel 1957”. Il progetto “blocca da ogni lato la città e incide generosamente la sua 
antica struttura”; contemplava inoltre gravi sventramenti, dei quali “il peggiore di tutti 
deriva da un’errata impostazione urbanistica generale, cioè dal congiungimento attraverso 
il nucleo urbano delle due nuove strade di scorrimento a nord e a ovest”. Dei maggiori 
324 
 
sventramenti previsti in città, a partire da “dietro l’abside del Duomo”, Cederna offre 
ragguaglio, sottolineando come essi apparissero “prosecuzione di quelli operati in passato”. 
Tali interventi avrebbero condotto alla “tabula rasa” storica e paesistica.  
 
53. A. BANDINELLI, La maniglia di Aalto, ibid. Recensione di Le livre de l’architecture 
moderne di Michel Ragon (Paris, Laffont, 1958). Tra i punti sollevati dall’autore del 
volume e indagati dal collaboratore de “Il Mondo”, l’opposizione tra utilitarismo e 
umanesimo; l’impatto sull’architettura delle “tecniche nuove” che condizionano 
“brutalmente” “l’invenzione”; il fondamento della tesi per la quale, per fare architettura 
moderna, “basti erigere parallelepipedi, squarciare finestre” (le conclusioni cui arriva 
Bandinelli nel presente scritto non si discostano da quelle di 1958, nn. 81, 109; 1959, n. 
42).  
 
54. R. PANE, Dizionario delle maiuscole; M. MACCARI, L'Europa a Montignoso 
(“Lettere scarlatte”), XI, 19, 12 maggio 1959, p. 10. Pane scrive a Pannunzio per 
correggere o colmare “alcune inesattezze e lacune” che, “forse per inevitabile brevità”, 
erano contenute nello scritto di Laurenzi del 21 aprile (1959, n. 47). Maccari segnala a 
Pannunzio la richiesta da parte dell’Enpas alla amministrazione comunale di Montignoso 
della “concessione del permesso di costruzione di un edificio” “destinato prevalentemente 
a sede di istituto” europeo di studi.   
 
55. A. CEDERNA, Il santuario distrutto (“I vandali in casa”), ibid., p. 13. Cederna 
segnala come, “nel disinteresse generale”, procedesse “la distruzione di Castel di Leva al 
dodicesimo chilometro della via Ardeatina” e del “santuario del Divino Amore”. 
Compiuto, inoltre, era “lo smisurato fabbricato di quattro piani” del nuovo santuario, 
intervento già denunciato nell’estate dell’anno precedente (1958, n. 92). Il costo 
complessivo dell’operazione era stimato in cinquecento o seicento milioni. “Esecutore 
dell’opera”, aggiunge Cederna, era “una vecchia conoscenza, Arnaldo Foschini”, “vecchio 
sventratore” romano. Cederna conclude sottolineando la responsabilità della 
Soprintendenza ai Monumenti che, nel gennaio del 1958, aveva dato “il suo benestare”, e 
la complicità della “Unione Romana Ingegneri e Architetti”.    
 
56. P. SCARPELLINI, L'alfabeto delle arti, ibid. Alla ricerca di una “Enciclopedia che 
svariando per ogni regione e civiltà artistica fosse insieme Storia dell’Arte e delle idee 
sull’arte, trattato metodologico e repertorio bibliografico”, oltreché “dizionario”, 
Scarpellini segnala la pubblicazione del “primo dei quindici volumi dell’Enciclopedia 
Universale dell’Arte”, a cura della casa editrice Sansoni, e di “una coedizione inglese 
distribuita dalla McGraw Hill Books di New York”. Scarpellini valuta positivamente 
l’Enciclopedia, a proposito della quale è possibile criticare solo il “linguaggio piuttosto 
alto, ed il tono sostenuto” di alcuni contributi. Menzione particolare per la voce 
Architettura, “dovuta a Bruno Zevi”, e per la voce Arte figurativa, “redatta da G. C. 
Argan”. 
 
57. P. ARDENTI, I vandali a Varese; R. DEL MONTE, Positano al tramonto (“Lettere 
scarlatte”), XI, 20, 19 maggio 1959, p. 10. Ardenti scrive a “Il Mondo” e prende 
posizione in materia di urbanistica varesotta; sul tema aveva scritto Cederna nel secondo 
semestre dell’anno precedente (1958, n. 73, 115): Ardenti fa proprie le tesi espresse dal 
collaboratore del settimanale. Del Monte denuncia i deturpamenti ed i danni ai beni 
paesistici e storici di Positano.    
 
58. A. CEDERNA, Comica capitolina (“I nemici di Roma”), ibid., p. 13. Il nuovo piano 
imposto dall’amministrazione e nato in seguito al siluramento del precedente, opera di 
“alcuni fra i migliori urbanisti romani”, era stato più volte oggetto di indagine da parte di 
Cederna (1959, nn. 10, 15, 20, 28, 34, 37, 45). Nel presente scritto, le argomentazioni del 
325 
 
collaboratore de “Il Mondo” muovono dall’analisi della “relazione con cui, la settimana 
scorsa, l’assessore liberale all’urbanistica” aveva difeso “l’anti-piano della Giunta”, e 
risposto alle critiche mosse dalla minoranza. Tale documento mostrava come l’assessore 
non si fermasse “davanti a nessun ostacolo”: “egli è persino convinto di avere soddisfatto 
anche le richieste della sezione laziale dell’Istituto di Urbanistica”.   
 
59. E. BATTISTI, Un'estetica in crisi, ibid. Recensione a Le oscillazioni del gusto e l’arte 
moderna di Gillo Dorfles (Milano, Lerici, 1958), saggio “nato da una serie di conferenze 
presso la Western Reserve University ed il Cleveland Museum of Art”. Nel libro, l’autore 
discute una questione che “riguarda l’intero campo delle arti”: lo stato di crisi di un’epoca 
cui corrisponde “un’arte che è venuta a perdere quelle qualità di comunicazione 
intersoggettiva che erano sempre state presenti nelle epoche passate”. Da qui, discendeva 
che “gli artisti… stentano a trovarsi ad agio nella nostra società”. Esisteva, continua il 
critico, “una stratificazione del gusto e dei valori assai più grave che in passato”, una 
lacerante spaccatura tra élites e “grosso pubblico”. La responsabilità era delle élites, che 
“dimostrano ancora troppo disinteresse per le così dette arti applicate”. La via d’uscita, 
secondo Dorfles, era “ritrovare, al di là delle opposizioni, il contesto comune” (il tema 
della spaccatura fra l’élite ed il popolo era stato cruciale nell’ambito delle potenti invettive 
antiastratte pronunciate da Mezio, critico d’arte de “Il Mondo”, fin dai primi anni di vita 
del giornale – per esempio 1950, nn. 7, 68, 73, 78; allo stesso tempo, aveva determinato la 
costante attenzione nei confronti dell’arte dei “pittori della domenica”).     
 
60. L. CECCHI PIERACCINI, Pascarella pittore (“Vecchie agendine”), XI, 21, 26 
maggio 1959, p. 10. Ricordi di incontri con Cardarelli e Bartoli datati al gennaio del 1929 
precedono la memoria di un episodio del febbraio dello stesso anno che aveva coinvolto, 
oltre alla collaboratrice de “Il Mondo”, Cesare Pascarella: quest’ultimo aveva dipinto “un 
paio di bovi attaccati a un carro”, sopra ad una “tavolozza” acquistata qualche giorno prima 
da Leonetta. Conclude lo scritto il ricordo di serate romane alle quali aveva preso parte 
anche Longanesi, da poco trasferito nella capitale.  
 
61. A. CEDERNA, Trenta giorni (“La città eternit”), ibid., p. 13. Cederna si concentra 
sull’“ennesimo clamoroso attentato a quanto resta di pregevole, dal punto di vista naturale 
e paesistico”, nella città di Roma: la “pontificia Opera di S. Pietro Apostolo” stava 
“costruendo tranquillamente un baraccone cementizio sulle pendici occidentali del 
Gianicolo”, patente “attentato a quella integrità panoramica che vorremmo tutelata al pari 
di un intangibile monumento”. “Incredibile” era che “la Soprintendenza del Lazio abbia 
potuto dare il benestare due volte, prima al progetto di massima… poi al progetto 
definitivo”. La licenza di costruzione, rilasciata dal Comune, “poteva anche non essere 
concessa”, aggiunge Cederna: “l’area.. è vincolata dal piano regolatore vigente a zona di 
rispetto”. Le ultime notizie erano tuttavia rassicuranti: “vari abusi nell’esecuzione del 
progetto”, assieme alle “segnalazioni della stampa”, avevano spinto il sindaco a sospendere 
i lavori.  
 
62. A. MEZZETTI, Baldinucci collezionista (“Disegni fiorentini al Louvre”), ibid. “Per 
la terza volta dallo scorso novembre le sale del Gabinetto Nazionale delle Stampe, alla 
Farnesina, si sono aperte ad accogliere disegni italiani di collezioni europee” (sui Disegni 
veneti in Polonia aveva scritto qualche settimana prima Cesare D’Onofrio, 1959, n. 35): 
era il turno “della raccolta costituita dal fiorentino Baldinucci e conservata nel Museo del 
Louvre”. Esposti i “mille e duecento pezzi” di una “collezione alla quale il Baldinucci 
attese negli ultimi sei anni della sua vita, conclusasi nel 1696”. Per la storia della raccolta e 
per lo studio dei pezzi più significativi, Amalia Mezzetti rimanda al catalogo della mostra: 
Disegni fiorentini del Museo del Louvre, catalogo della mostra di Roma, a cura di Roseline 




63. A. CEDERNA, Bramante completato (“Lettere scarlatte”), XI, 22, 2 giugno 1959, 
p. 10. Con poche righe, Cederna presenta la missiva di “un amico… che desidera 
mantenere l’incognito”, e che segnalava “un altro degli incredibili misfatti urbanistici e 
monumentali in corso nel nostro Paese”: “l’architetto Gaetano Minnucci” era stato 
incaricato di “studiare il progetto del completamento della piazza porticata davanti al 
celebre Santuario” della Santa Casa di Loreto. Avrebbe, insomma, portato a “termine il 
lavoro intrapreso da Bramante e proseguito… dal Sangallo, dal Sansovino, dal Vanvitelli e 
altri”.  
 
64. A. CEDERNA, La rovina legale (“Fronte del verde”), ibid., p. 13. “Villa Chigi, Villa 
Savoia, Gianicolo: il fronte del verde è in movimento”. Cederna si occupa di casi più volte 
indagati nei mesi precedenti. Per quanto concerne Villa Chigi (sulla quale, in precedenza, 
1957, nn. 158, 167; 1958, nn. 1, 63, 75, 87, 141, 145; 1959, n. 23), il collaboratore de “Il 
Mondo” pubblica una buona nuova: “il ministero dei Lavori Pubblici ha respinto la 
lottizzazione deliberata nel 1957 dalla maggioranza capitolina”. Per Villa Savoia (su cui si 
veda 1958, nn. 58, 63, 145) la situazione sembrava invece compromessa, sulla scorta di un 
“baratto” per cui metà del terreno del parco sarebbe stata “ceduta allo Stato”, l’altra metà 
sarebbe rimasta in mano ai Savoia. Sul caso del Gianicolo, infine, Cederna si era 
soffermato anche la settimana precedente (1959, n. 61).  
 
65. A. CAVELLINI, Conversazione con Picasso (“Dal diario di un collezionista”), 
ibid. Alla figura di Achille Cavellini ed alla sua raccolta, in quelle settimane esposta alla 
Galleria d’Arte Moderna di Roma, Alfredo Mezio aveva dedicato uno scritto nell’ottobre 
del 1957 (n. 139). Con l’occhiello di “Dal diario di un collezionista”, escono su “Il Mondo” 
due scritti firmati da Cavellini, il secondo datato 30 giugno 1959 (n. 78). La presente 
pagina di diario raccoglie ricordi dell’aprile del 1955, e riferisce di una passeggiata 
milanese assieme all’amico Renato Birolli, passeggiata movimentata da alcune chiacchiere 
sull’arte di Cassinari; in un bar, i due avevano inoltre incontrato Mafai; tutti e tre, in 
seguito, si erano fermati davanti alla vetrina della Galleria La Colonna, che “esponeva un 
quadro di Treccani, Birolli e Mafai”. Infine, al ristorante, Birolli aveva informato Cavellini 
di un incontro avuto otto anni prima con Pablo Picasso, presente anche Ennio Morlotti. 
Solo una menzione, invece, per un altro incontro tra Birolli e Picasso, avvenuto “nella 
primavera del 1949”: lo spagnolo aveva chiesto all’italiano se fosse vero “che De Chirico 
dipingeva ritratti di contesse con molte collane di perle al collo”.    
 
66. G. RAIMONDI, Guidus Cagnaccius, romagnolo (“La valigia delle Indie”), XI, 23, 
9 giugno 1959, p. 13. Profilo del pittore Guido Cagnacci in cui a notazioni storico-
critiche sono inframmezzate informazioni relative alla vita dell’artista ed al contesto 
culturale e sociale romagnolo del primo Seicento. Alla particolarità dell’ambiente della 
propria regione, Raimondi aveva già dedicato alcune righe nell’ambito di una analisi sugli 
artisti bolognesi comparsa qualche mese prima sulle colonne de “Il Mondo” (1959, n. 14).   
 
67. A. CEDERNA, La realtà romanesca (“La città eternit”), ibid. Il dileggio delle 
strenne dei “romanisti” aveva più volte caratterizzato gli scritti di Cederna dei mesi 
precedenti (1954, n. 52; 1957, n. 103; 1959, n. 6). La polemica, ancora una volta, finisce 
per investire il “sindaco di Roma Urbano Cioccetti”, “ospite d’onore dei romanisti ed eletto 
romanista pure lui”: prova schiacciante del “peso determinante dei romanisti, sia nel campo 
della cultura storica” (in realtà, secondo Cederna, stucchevole erudizione, “frivolezza”), 
“che in quello delle iniziative pratiche”. L’accusa di Cederna è circostanziata, fondata sulla 
lettura di strenne che non curanti degli sventramenti e delle sempre più frequenti 
devastazioni dei beni paesistici ed architettonici della città, piangevano la scomparsa del 
“pino di Monte Mario che piaceva a Wordsworth”. Unico “accenno di buon senso” 
all’interno dell’ultima strenna, alcune righe sulla “funzione del centro storico di Roma nel 




68. CELSO, Bianco e giallo, XI, 24, 16 giugno 1959, p. 6. Celso mette la lente sui “fasti 
odierni dell’edilizia degli enti ecclesiastici e religiosi italiani” (tema centrale anche nelle 
analisi di Cederna; si veda, a titolo esemplificativo, lo scritto di poco precedente 1959, n. 
61) e in particolare su quanto stava avvenendo ad Assisi dove, “per opera di 
quell’intraprendente presidente della Pro Civitate Christiana che è don Giovanni Rossi”, si 
rilevava il “rapido sviluppo della così detta Cittadella Cristiana” (anche sulla situazione 
urbanistica di Assisi si legga Cederna, 1959, n. 38). La Cittadella, informa il collaboratore 
de “Il Mondo”, stava crescendo sulla scorta dei “larghi sussidi dei magnati dell’industria 
del nord e nella protezione politica dei maggiori esponenti del partito democristiano”. 
 
69. A. BOCELLI, Zibaldone di Bartolini, ibid., p. 8. Recensione a Il mazzetto di Luigi 
Bartolini (Milano, Mondadori, 1959), volume nel quale, oltre ad una satira dalla “mano 
pesante” nei confronti di “cultori e fautori dell’astrattismo, e su poeti e critici ermetici”, 
Bocelli individua un costante richiamo al mito agreste, “a ristoro delle pene d’inferno delle 
metropoli”. Tratti che informavano anche gli autori della pagina d’arte de “Il Mondo”, su 
tutti Alfredo Mezio, nella cui formazione era evidente la matrice strapaesana.  
 
70. A. CEDERNA, I fascisti in Campidoglio (“La città eternit”), ibid., p. 13. A Roma il 
peso dei fascisti, “col codazzo di monarchici e liberali”, si faceva sentire sempre più 
distintamente: “il rifiuto del sindaco Cioccetti di celebrare l’anniversario della liberazione 
di Roma da nazisti e fascisti è coinciso, nelle ultime due sere di maggio in Campidoglio, 
con il rigetto degli ultimi emendamenti presentati dalle sinistre allo scopo di rendere meno 
disastroso il cosiddetto piano regolatore confezionato dalla Giunta” (sulle vicende 
dell’antipiano si veda 1959, nn. 10, 15, 20, 28, 34, 37, 45, 58). Insomma, “a quasi 
trent’anni dal piano… littorio del 1931, Roma sta per avere un nuovo piano regolatore 
ispirato dai fascisti”. “Non è più il fascismo dei tempi d’oro, quella degenerazione 
forsennata fatta di macabre riesumazioni archeologiche”, ma il “fascismo peggiore, quello 
congenito e perenne, fatto di grossolanità, leggerezza e ignoranza”.    
 
71. E. BATTISTI, Bologna perlustrata, ibid. “Per merito di Stefano Bottari e Luciano 
Laurenzi” era nata a Bologna (“in questo dopoguerra al centro di molteplici interessi 
critici”) “Arte antica e moderna”, “un’elegante e vivace rivista, sorta dagli sforzi uniti degli 
istituti universitari di Archeologia e di Storia dell’Arte e dei Musei Comunali”. Battisti 
recensisce il primo numero di una rivista che mostrava la “volontà di un vasto eclettismo”, 
e che aveva “il nucleo di contributi più organico” nell’età compresa tra il manierismo ed il 
barocco. La recensione è introdotta da una discussione generale sulle riviste (“Arte 
Veneta”, “Arte Lombarda”, “Cultura Atesina”) fondate negli anni precedenti nell’Italia 
settentrionale, “fino a pochi decenni fa un campo relativamente sterile per gli storici 
d’arte”.  
 
72. (n. f.), Il diaframma (“Taccuino”), XI, 25, 23 giugno 1959, p. 2. Gli autori della 
pagina politica de “Il Mondo” mettono la lente sul convegno fiorentino intitolato “La 
responsabilità dello scrittore nel momento presente”. Tra i relatori (“un gruppo di 
intellettuali della sinistra democratica” e “intellettuali del partito comunista”), Ranuccio 
Bianchi Bandinelli, Renato Guttuso, Carlo Levi, Roberto Longhi, Ernesto Nathan Rogers, 
Giulio Carlo Argan. Uomini riuniti per ragionare della “grave situazione in cui versa la vita 
culturale italiana nel presente clima di pesante restaurazione” (accuse a un Governo e ad 
amministrazioni che stavano pericolosamente scivolando verso destra erano state mosse 
sulle colonne de “Il Mondo” anche da Cederna, 1959, n. 70). 
 
73. G. AGNELLO, Le lacrime di Siracusa (“Il giardino d'Europa”), ibid., p. 13. Agnello 
si schiera contro “l’infelice progetto del tempio della Madonna delle Lacrime, destinato a 
sorgere, a Siracusa, in una zona archeologica di notevole rilevanza”. In un primo tempo, “il 
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Ministro della P. I…. intervenne ponendo il veto”, veto in seguito revocato sulla scorta 
della “mobilitazione di personaggi del mondo politico e religioso” scesi in campo a difesa 
di interessi privati. Agnello marca il ruolo “né coraggioso né onesto” svolto “in tutta questa 
vicenda dagli organi competenti”. Entra infine nel dettaglio del progetto, che sarebbe stato 
realizzato senza alcuna trasformazione rispetto al progetto originario, e segnala come fosse 
stata persa l’occasione di individuare “altra area libera da vincoli”, per esempio il “monte 
Climiti”, o la “estrema punta dell’altipiano di Cassibile”. 
 
74. A. CEDERNA, Pentimenti tardivi (“Il sacco di Roma”), ibid. Cederna segnala con 
sollievo che “due cantieri in cui fervevano opere altamente nocive per l’ambiente naturale 
e urbanistico di Roma sono stati in questi ultimi tempi ridotti al silenzio dall’autorità 
comunale”. “Il primo è quello ai piedi del Gianicolo, dove l’Opera di Propaganda Fide… 
stava tranquillamente costruendo un grosso edificio” (caso già indagato da Cederna nelle 
settimane precedenti, 1959, nn. 61, 64). “L’altro cantiere ridotto al silenzio, sta nel cuore 
del quartiere del Rinascimento, tra via dei Coronari e piazza Navona, dove… è in fase 
avanzata la demolizione dello stabile tra largo Flebo e il vicolo della Pace, per la 
costruzione di un nuovo albergo”. Cederna conclude indicando un ultimo cantiere aperto 
dal ministero delle Poste e Telecomunicazioni in via delle Vergini (sul caso anche 1958, n. 
78): si attendeva, in merito, il pronunciamento del Ministero dei Lavori Pubblici. 
 
75. L'INVITATO, Peynet (“I giorni”), ibid., p. 16. L’Invitato dedica un articolo a 
Raymond Peynet, a Roma per cercare soggetti per i suoi disegni e per studiare “il 
comportamento degli innamorati”. Peynet ed il collaboratore de “Il Mondo” avevano avuto 
un incontro nel corso del quale si erano scambiati opinioni in fatto d’arte, e si erano 
confrontati su alcuni aspetti della vita dell’artista francese. L’Invitato traccia il profilo di 
Peynet, riservando ampio spazio a notizie biografiche e, in particolare, ad aspetti relativi 
alla famiglia del disegnatore, alla moglie Denise ed alla figlia Annie.      
 
76. G. GRANATA, Lo specchio infedele, XI, 26, 30 giugno 1959, p. 8. Granata aggiorna 
i lettori de “Il Mondo” su una nuova iniziativa della “casa editrice Colin, di Parigi”: una 
collana, Kiosque, “destinata a raccogliere le interpretazioni, per non dire le deformazioni, 
perpetrate dalla stampa, dei vari avvenimenti politici, letterari ed artistici”. Primo volume 
della serie, firmato da Jacques Lethève, Impressionnistes et symbolistes devant la presse 
(1959). Il volume fa luce sulle polemiche sorte a partire “dal 1863, dal primo Salon che 
raccolse le opere dei refusées”. Testimonianze decisive a favore dei “novatori”, quelle di 
Zola, cui Granata concede qualche spazio. Tra le varie voci raccolte nel volume, il 
collaboratore de “Il Mondo” menziona anche quelle di Théophile Gautier e Maxime Du 
Camp.  
 
77. A. CEDERNA, I futuristi e l'urbanistica (“Cinquant'anni dopo”), ibid., p. 13. A 
cinquant’anni dal primo manifesto futurista, Cederna si propone di “accennare alla 
posizione dei futuristi nei riguardi dell’Italia antica, delle sue città, del suo patrimonio 
monumentale”, insomma, al “pensiero urbanistico del futurismo”. Il giudizio del 
collaboratore de “Il Mondo” non è tenero, e muove dalla convinzione che “il futurismo in 
quanto visione del mondo fu la particolare maturazione italiana dei principali veleni 
decadentistici e estetizzanti fermentati in Europa e in Italia tra i due secoli” (l’ostilità nei 
confronti della matrice decadentistica, dell’antistoricismo futurista era comune a tutti gli 
uomini del gruppo Pannunzio; si veda, ad esempio, gli scritti del critico d’arte Alfredo 
Mezio: 1950, n. 40; 1951, n. 26; 1954, n. 32; 1957, nn. 20, 29, 64). Secondo una 
prospettiva ancora una volta tangente a quella degli altri autori delle pagine culturali de “Il 
Mondo”, Cederna denuncia il “macchinismo” futurista, dentro il quale si leggeva il più 
completo disinteresse nei confronti dei “contenuti concreti, umani e sociali” della civiltà 
moderna. Prospettive di umanesimo, di libertà dell’uomo dal condizionamento delle 
macchine e della tecnologia, così come da formalismi e accademismi: prospettive la cui 
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comprensione è fondamentale per la messa a fuoco del senso delle battaglie culturali degli 
autori del settimanale. Altro tratto saliente del presente scritto: Cederna evidenzia gli 
elementi di continuità tra futurismo e fascismo, confrontando scritti di Boccioni e Marinetti 
con scritti di Mussolini.   
 
78. A. CAVELLINI, Maestri. 4-10-1955 (“Dal diario di un collezionista”), ibid. 
Cavellini pubblica su “Il Mondo” la seconda e ultima pagina del suo diario (la prima era 
comparsa nel settimanale il 2 giugno 1959, n. 65). Cavellini torna con la memoria a 
Milano, al 4 di ottobre del 1955: aveva incontrato Birolli e Guttuso, per un confronto su 
figurazione e astrattismo. Se Birolli lamentava lo scarso riconoscimento attestatogli 
nell’ambito della Biennale veneziana, Guttuso piangeva la scarsa attenzione di 
collezionisti, gallerie e grandi esposizioni nei confronti dei suoi quadri (“abbiamo sbagliato 
tutto”, ripeteva). A Guttuso e Cavellini si aggiunge presto anche Rocco Di Pasquantonio, 
“sarto-collezionista” di Guttuso. A cena, Guttuso si era lasciato andare ad alcune 
confidenze sul suo Boogie Woogie (dell’opera aveva scritto anche Mezio, 1957, n. 42), 
assicurando che “non intende ridicolizzare Mondrian”, e che ad ogni modo aveva preso “un 
Maestro, non… Crippa”; presentati, inoltre, episodi divertenti sul “settantenne compagno 
Diego Rivera” e su Picasso, che nel 1953 aveva trovato proprio in Guttuso la “guida 
romana” di cui aveva bisogno.    
 
79. A. CEDERNA, La seconda marcia, XI, 27, 7 luglio 1959, p. 1. Invettiva rivolta alla 
amministrazione comunale romana, da mesi in ostaggio delle più retrive forze politiche 
cittadine e, in materia di urbanistica, delle pressioni di speculatori e privati 
(preoccupazione già rintracciabile in alcuni scritti comparsi ne “Il Mondo”, si veda 1959, 
nn. 45, 51, 70, 72): ancora una volta, al centro dell’analisi di Cederna, il siluramento del 
piano regolatore redatto da qualificati urbanisti, e l’imposizione di un antipiano 
“esaudimento puntuale degli interessi dei padroni della città” (sul siluramento, 1958, nn. 
52, 80; sull’antipiano, 1959, nn. 10, 15, 20, 28, 34, 37, 45, 58). Il collaboratore de “Il 
Mondo” riassume i contenuti del progetto già approfonditi nel contesto dei precedenti 
scritti sul piano, e conclude che si trattava di una “seconda marcia su Roma”.    
 
80. G. CALOGERO, Filosofia del turismo, ibid., pp. 1-2. Discussione generale sui 
problemi connessi col turismo in Italia. Calogero affronta la questione secondo due 
prospettive: “il lato urbanistico del problema”, per il quale – afferma – è impossibile non 
“essere d’accordo… con la sacrosanta battaglia che da tempo Antonio Cederna vien 
conducendo, sulle colonne di questo giornale”, o con “le proteste di Leone Cattani, o di 
Bruno Zevi, contro le speculazioni edilizie” (prospettiva che conferma l’unità del mondo 
laico e terzaforzista su questioni a mezzo tra cultura e politica); il lato “propriamente 
turistico, dell’accesso degli individui ai luoghi che meritano di essere veduti”. Per quanto 
attiene a quest’ultimo punto, Calogero invita a “distinguere il più possibile ciò che altera 
un luogo in quanto lo deforma strutturalmente, da ciò che lo altera solo in quanto vi 
conduce più persone, per scomode e brutte che esse possano essere”. Ciò sulla scorta di un 
punto condiviso dagli autori de “Il Mondo”, e che era alla base anche degli strali rivolti in 
direzione dell’élitarismo dell’arte astratta: l’ostilità nei confronti di nostalgie “per una 
civiltà di tipo settecentesco, in cui una minoranza di raffinati custodisca nella propria 
ristretta… cerchia i supremi fiori della vita”.   
 
81. L. CECCHI PIERACCINI, L'eroe e il frate (“Vecchie agendine”), ibid., p. 10. I 
ricordi di Leonetta Pieraccini sono orientati a fatti accaduti tra aprile e ottobre 1929. Alla 
metà di giugno di quell’anno, la collaboratrice de “Il Mondo” fa risalire un curioso 
aneddoto riguardante Longanesi, che aveva fatto “eseguire alcune decorazioni murali nella 
sua casa da un anziano decoratore fatto venire da Signa”. Di agosto, invece, è una visita al 
“pittore Vittorio Corcos” ed a “sua figlia Memmi Strozzi” presso la villa di questi, a 
Castiglioncello. Conclude il presente scritto la memoria di una conversazione con Luigi 
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Bartolini a proposito “delle qualità caratteristiche della pittura femminile”.   
 
82. G. RAIMONDI, La favola del Mastelletta (“La valigia delle Indie”), ibid., p. 13. 
Con il Mastelletta, Raimondi continua la serie di profili di artisti della propria regione (a 
questa sequenza appartengono, per esempio, 1959, nn. 14, 66). Precedono il medaglione 
alcune notizie sulla scena pittorica bolognese del primo Seicento, e sugli spostamenti degli 
artisti della città in direzione di Roma o Venezia. Anche nel presente scritto, a notazioni 
storico-critiche sono inframmezzate informazioni relative alla vita di “Andrea Donducci 
detto il Mastelletta”, del quale sono ricordati le origini, le tappe salienti della formazione, i 
viaggi di studio e le opere principali.   
 
83. A. CEDERNA, Mirabilia urbis (“La città eternit”), ibid. Cederna abbandona “le 
questioni urbanistiche” per fare il punto “sulle principali manomissioni perpetrate in questi 
anni in danno delle chiese romane”. Quindici sono i casi presi in esame (alcuni dei quali 
già analizzati o accennati in scritti comparsi ne “Il Mondo”, si veda, per esempio, 1953, n. 
46, scritto in cui si allude al primo caso qui segnalato): “Domine quo vadis?, al bivio 
dell’Appia con l’Ardeatina”; “S. Paolo delle Tre Fontane”; “S. Agostino”; “S. Maria alla 
Navicella”; “Madonna dei Monti”; “S. Maria delle Fornaci”; “S. Francesca Romana”; “S. 
Pietro in Vincoli”; “S. Agnese fuori le Mura”; “S. Saba”; “Abbazia delle Tre Fontane”; 
“SS. Giovanni e Paolo sul Celio”; “S. Maria di Loreto, in via S. Giovanni in Laterano”; 
“Santuario settecentesco del Divino Amore”; “S. Stefano Rotondo”. 
 
84. A. ARBASINO, Fogli d'album (“Aria d'estate”), ibid., p. 15. Arbasino appunta 
alcune note a margine della “Mostra del Seicento Emiliano” aperta a Bologna. Ad attirare 
l’attenzione del collaboratore de “Il Mondo” è il Cagnacci, “pittore… talmente 
ossessionato da immagini di seni femminili turgidi e vasti, e di seggioloni finto-
Cinquecento coperti di pelle rossa con tante borchie, che intorno a queste immagini fa il 
vuoto e abolisce quasi ogni altra figura”.    
 
85. P. SCARPELLINI, Cavalletti e barricate (“I pittori perugini del Risorgimento”), 
XI, 28, 14 luglio 1959, p. 13. “Perugia celebra il centenario dei fatti del ’59: una Mostra 
Risorgimentale raccoglie nella Sala dei Notari documenti, manifesti, pitture, incisioni e 
molte altre testimonianze delle lotte sostenute dal popolo perugino per l’Unità e la 
Libertà”. Scarpellini sottolinea come “gli organizzatori hanno bene assolto il delicato 
compito di cernita e di disposizione del materiale, senza concedere nulla alla retorica od 
alla polemica”. Per quanto concerne la “parte artistica” della mostra, afferma che “non 
nuoce ai quadri la pittoresca promiscuità dei proclami, dei bandi, delle bandiere”, materiali 
che costituiscono la “cornice del tempo”. Alla pittura perugina manca “carattere proprio”, 
tuttavia sono riconoscibili “figure vivaci e sentimenti schietti”, per esempio, quelle di 
Federico Faruffini, Giuseppe Rossi, Annibale Brugnoli, Napoleone Verga, Mariano 
Guardabassi.  
 
86. A. BANDINELLI, Auschwitz, ibid. Bandinelli si occupa del “monumento 
internazionale di Auschwitz, desinato a rinsaldare il ricordo di quel che possa la bestialità 
dell’uomo elevata ad istituzione”. L’analisi del progetto scelto dalla “giuria internazionale” 
è preceduta da una discussione generale sul “monumento celebrativo”. Figlio della “epica 
civica” dell’Ottocento, il monumento celebrativo era stato perlopiù dimenticato nella 
“nostra epoca”, fatta eccezione per le deformazioni che ne avevano fatto istituzioni ispirate 
ad un “insensato nazionalismo” e ad una “sfrenata volontà di potenza”. Bandinelli non fa 
mistero di provare orgoglio “allorché ci avvediamo che l’emozione e magari l’esaltazione 
che hanno destato la volontà celebrativa… sono state stimolate da affetti di larghissima 
umanità, da sentimenti universali senza confine di società, di nazione, di linguaggio ed 




87. L'INVITATO, Arte e moda (“I giorni”), ibid., p. 16. L’atélier romano delle sorelle 
Fontana presentava la singolare sfilata di sedici modelli che “ripetevano la stoffa, le tinte e 
i disegni” di altrettante opere d’arte astratta esposte nei medesimi locali. Una giuria 
composta, tra gli altri, da Giulio Carlo Argan, Irene Brin, Alberto Moravia, aveva decretato 
vincitori gli abiti ispirati all’arte del “giovane pittore Perilli” e della “giovane Margherita 
Russo”. Il cronista mondano de “Il Mondo” si sofferma su alcuni modelli, tra cui quelli 
abbinati ai quadri di Scarpitta e di Carla Accardi. I pittori che non avevano ricevuto alcun 
premio se ne erano presto andati “verso piazza del Popolo a lamentare l’ingiustizia subita”. 
Tra gli ospiti, va segnalata la presenza di Palma Bucarelli.    
 
88. A. CEDERNA, Il ponte conteso (“I vandali in casa”), XI, 29, 21 luglio 1959, p. 13. 
Alla situazione di Lecco, Cederna aveva già dedicato un articolo l’estate precedente (1958, 
n. 69). Nel presente scritto, il collaboratore de “Il Mondo” si concentra su due punti: il 
primo, il felice esito delle battaglie dei difensori della città; il secondo, la nefasta 
conseguenza del mai sopito lavoro degli sventratori. Si trattava, nello specifico, del ritiro 
del piano regolatore da parte della nuova amministrazione comunale, che aveva definito 
“inidoneo” un progetto “appoggiato dagli ingegneri locali costruttori di grattacieli, dai 
benpensanti e dai tromboni”; dell’adeguamento del “ponte trecentesco costruito da Azzone 
Visconti” “a quella che comunemente vien detta vita moderna”. Cederna illustra questo 
progetto ai lettori, ragguagliando sulla “battaglia” scatenatasi anche a mezzo stampa, dopo 
che la Soprintendenza, in un primo tempo favorevole al progetto, si era “messa dalla parte 
giusta”.    
 
89. E. BATTISTI, L'arte paleocristiana, ibid. Recensione di Arte paleocristiana di Fritz 
Wolfgang Volbach (Firenze, Sansoni, 1958), volume impreziosito dalle “stupende 
illustrazioni di Hirmer”. “Nella sua chiarissima introduzione, e nella scelta delle tavole”, 
l’autore “segue l’evoluzione stilistica dei vari secoli e la topografia delle varie 
manifestazioni, precisando interrelazioni e contatti, dando anche per ogni genere d’arte (i 
mosaici, gli avori, i piatti d’argento, i porfidi) una specifica storia”. 
 
90. A. CEDERNA, Roma venduta, XI, 30, 28 luglio 1959, p. 1. Dalla prima pagina del 
settimanale, Cederna torna ad esprimersi in merito al piano regolatore che 
l’amministrazione clerico-fascista di Cioccetti aveva imposto in Campidoglio (sulle ultime 
vicende relative alla situazione urbanistica di Roma, 1959, nn. 10, 15, 20, 28, 34, 37, 45, 
58, 79). L’articolo prende le mosse dalla analisi politica delle “dimissioni di Leone Cattani 
da consigliere comunale, per protesta contro il comportamento del sindaco”: dimissioni che 
erano in linea con le posizioni dei radicali e dell’area terzaforzista in merito alle scelte 
prese in Campidoglio e supportate dal Governo nazionale. In conclusione, Cederna segnala 
la preoccupazione e la “mobilitazione” di buona parte della stampa nazionale ed estera.   
 
91. A. CEDERNA, Cronaca nera (“Roma in pezzi”), ibid., p. 13. Cederna amplia 
l’analisi sul piano regolatore romano già impostata in prima pagina (1959, n. 1), e mette la 
lente su “tre vergognose varianti” approvate “in tutta fretta, in tutto silenzio e, a quanto è 
dato sapere, all’unanimità”: “la costruzione dell’albergo Hilton a Monte Mario” 
(sull’Hilton si veda 1955, n. 77; 1956, nn. 45, 56; 1957, n. 54; 1958, nn. 75, 80, 83, 87, 
123, 133), “la liquidazione di Villa Chigi” (su cui in precedenza 1957, nn. 158, 167; 1958, 
nn. 1, 63, 75, 87, 141, 145; 1959, nn. 23, 64) e “la costruzione del tempio canadese in via 
G. B. De Rossi” (sul caso si veda, a titolo esemplificativo, 1955, n. 80; 1956, n. 68). 
 
92. A. RINALDINI, La città medievale, ibid. Rinaldini punta l’obiettivo su “un capitolo 
che nessuna storia generale dell’architettura tratta”, “neppure l’ormai celebre Outline of 
european architecture di Nikolaus Pevsner… finalmente tradotto con sommo garbo da 
Enrica Labò per i tipi di Laterza”: “quello della città europea, nell’alto medioevo” (sulla 
pubblicazione di Pevsner anche 1959, n. 109). Sul tema, Rinaldini prende in esame gli atti 
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di un “congresso tenutosi l’anno scorso a Spoleto, a cura del Centro italiano di studi 
sull’alto Medioevo, e che ebbe… come tema la città prima del Mille nei suoi aspetti 
politici, economici, religiosi, giuridici, culturali, linguistici”. Il “grosso” volume degli atti, 
chiosa Rinaldini, “lascia però alla fine perplessi, sia per la frammentarietà di notizie di cui 
disponiamo, sia per la difficoltà, allo stato attuale degli studi, di trarre conclusioni 
generali”. 
 
93. G. RAIMONDI, Il “caso” Henri Michaux (“La valigia delle Indie”), XI, 31, 4 
agosto 1959, p. 9. In un profilo dedicato al letterato Michaux, Raimondi accenna alla sua 
passione per l’arte: dalle “esercitazioni surrealiste” che ne avevano legato la scrittura dei 
tempi della formazione alla metafisica “genere buffo-onirico” di De Chirico, fino allo 
studio dei grandi della pittura alla metà degli anni Venti del Novecento: “Klee, Ernst, De 
Chirico”. Infine, menzione per i primi disegni di Michaux, alla fine degli anni Trenta; per 
le opere successive, attorno al 1950, “figure umane”, “in partenza”, “la cui costrizione 
satirica” era quasi quella “di un Daumier che ha conosciuto Picasso”, o si accostava alle 
coeve opere di Dubuffet. 
 
94. A. CEDERNA, Un metro per abitante (“Roma senza verde”), ibid., p. 13. Cederna 
rinnova l’attacco all’assessore Ugo D’Andrea (già duramente preso di mira in 1959, n. 28), 
che la settimana precedente “ha voluto ricomparire alla ribalta, con una conferenza sul 
verde di Roma”. Cederna contesta a D’Andrea la progressiva riduzione di verde pubblico 
per abitante, calato a 1,92 metri quadrati dopo che la stima precedente, datata al 1957, 
indicava una cifra di 2,17. Cederna rinforza la propria tesi fornendo i dati del verde 
pubblico relativi ad altre grandi città europee e mondiali, ed invita l’assessore D’Andrea a 
riconsiderare il problema dopo un reale aggiornamento e sulla scorta dei tre aspetti di 
“quantità, qualità, distribuzione”, aspetti noti ad “ogni studentello di architettura”. Il 
collaboratore de “Il Mondo” conclude con un’analisi della situazione romana e dell’operato 
degli ultimi anni di assessorato D’Andrea.   
 
95. A. BANDINELLI, Best designed, ibid. “L’Institute of design dell’Illinois Institute of 
Technology” aveva reso noti i risultati di una inchiesta “promossa un anno fa tra un gruppo 
di cento qualificati progettisti, architetti ed altri componenti, avente come scopo di 
scegliere i cento oggetti meglio progettati degli ultimi anni”. Bandinelli commenta i 
“curiosi” dati emersi: la scelta era ricaduta perlopiù “su oggetti che hanno del lezioso, del 
simpatico, del gustoso, ma non posseggono che in assai scarsa misura la vigoria e il senso 
plastico che ci aspetteremmo”. Per quanto riguarda gli oggetti selezionati, “si tratta 
perlopiù di prodotti dell’industria americana”; “su ventisette prodotti europei”, invece, 
“ben nove sono di marca italiana”.     
 
96. S. CROCE, L'acquario di Dohrn, XI, 32, 11 agosto 1959, p. 9. Recensendo 
L’Acquario di Napoli e il suo fondatore Anton Dohrn di Theodor Heuss (Roma, Casini, 
1959), Silvia Croce si sofferma sul capitolo – il più bello del libro - “Amici e collaboratori 
di Napoli”. In tale capitolo, l’autore del volume aveva tracciato il profilo degli artisti 
chiamati in Italia da Dohrn: in particolare, “lo scultore Hildebrand” e “il pittore von 
Marées”. 
 
97. G. RAIMONDI, Il 14 luglio di Soffici (“La valigia delle Indie”), ibid., p. 13. 
Raimondi torna con la memoria al 14 luglio del 1914: “il pittore Ardengo Soffici 
s’incamminava un giorno, l’estate del 1914, verso la tipografia dove un suo componimento 
in parole, un’idea verbale e grafica, cercava una forma entro cui calarsi. Era il tempo 
ardente della sua più felice arte, poesia”. Nello scritto di Raimondi, il profilo di Soffici 
poeta degli anni di “Lacerba” si mescola con allusioni alle fonti visive di Soffici pittore: 




98. A. CEDERNA, Tutto da ridere (“La città eternit”), ibid. “Su un terreno di circa 10 
mila metri quadrati, situato fra il complesso conventuale di S. Gregorio al Celio e il 
semenzaio comunale di S. Sisto Vecchio”, la Società R. I. R (Roma Imperiale Ricostruita) 
intendeva realizzare – come aveva scritto quindici giorni prima “Il Messaggero” - una 
“Roma finta per turisti pigri”. Cederna marca ancora una volta come “il culto della 
romanità e dei suoi derivati equivale normalmente, da noi, al sonno profondo della ragione, 
e come tale ha sempre generato mostri”; l’affermazione si comprende tenendo a mente 
l’accusa di neofascismo rivolta all’amministrazione comunale in molti dei precedenti 
articoli comparsi ne “Il Mondo” (si veda, a titolo esemplificativo, 1959, n. 70).  
 
99. A. CEDERNA, I ribelli di Cremona (“Italia barbara”), XI, 33, 18 agosto 1959, p. 
13. Lo scritto non è il primo riguardo alla situazione urbanistica cremonese (per un breve 
accenno ed una analisi accurata riguardo al caso in questione, 1958, nn. 1, 19). La notizia 
sulla quale, all’interno del presente scritto, il collaboratore de “Il Mondo” si concentra, era 
la recente affissione, “alle cantonate della città”, di un manifesto redatto dal sindaco e dalla 
giunta di Cremona. Nel documento si lamentava l’intrusione della Soprintendenza ai 
Monumenti “in merito alla ricostruzione del centro della città”, e si proponeva che nel 
contesto di un Consiglio Comunale straordinario fossero espressi “i voti della cittadinanza” 
su un vincolo che avrebbe pregiudicato “l’adeguamento della… città alle moderne esigenze 
di vita”. Sulla questione sarebbe intervenuto anche Giulio Grasselli (1959, n. 113). 
 
100. E. BATTISTI, Il “fenomeno” Leonardo, ibid. Recensione al Leonardo ieri e 
oggi di Giuseppina Fumagalli (Pisa, Nistri-Lischi, 1959). Battisti offre una analisi ad 
ampio spettro del lavoro dell’autrice e del suo “metodo prevalentemente di critica 
letteraria, ma affinato da una buona conoscenza della problematica del Warburg e in genere 
della storia della cultura”. Metodo che fa sì che “i risultati migliori si hanno… quando la 
scrittrice esorbita di più dal campo strettamente vinciano, per dare del maestro 
un’inquadratura più larga”. Secondo Battisti, “la nebulosità del profilo storico di 
Leonardo” dipende “da un errore di impostazione storiografica”, dalla scarsa conoscenza di 
“quel controrinascimento… che ha avuto manifestazioni altrettanto cospicue ma meno 
teorizzate nella scienza, nella devozione religiosa, e nella stessa pittura”; insomma, la 
chiave non poteva che prevedere l’abbandono dell’“assillo idealizzante del gusto tosco-
romano”.      
 
101. A. BANDINELLI, Il floreale a Napoli, XI, 34, 25 agosto 1959, p. 13. 
Recensione a Il floreale a Napoli di Renato De Fusco (Napoli, Edizioni Scientifiche 
Italiane, 1959). L’analisi del volume è preceduta da una discussione generale sul liberty in 
Europa ed in Italia, nazione nella quale il movimento “ebbe una vita grama e una nascita 
tardiva”.   
 
102. A. CEDERNA, L'aria delle città (“Fronte del verde”), ibid. A tre settimane di 
distanza da Un metro per abitante (1959, n. 94), Cederna torna sul tema del “verde 
pubblico”. Nel presente scritto, il verde urbano è considerato secondo la sua “funzione 
purificatrice” rispetto alle “esalazioni”: i dati degli igienisti, infatti, calcolavano in 
cinquecento i “metri cubi d’aria” viziati in una sola giornata da “ogni persona”; numero cui 
dovevano essere aggiunti, “in una grande città”, altrettanti metri cubi viziati “dalle 
esalazioni degli automezzi e delle industrie”. Cederna si concentra inoltre sulla 
“ripartizione” consigliata dagli urbanisti “per una città di un milione di abitanti”: “duemila 
ettari di riserve rurali e parchi suburbani, millecinquecento ettari di grandi parchi 
urbani…”. Confronta infine tali indicazioni con la situazione di alcune città italiane come 
Milano e Roma.    
 
103. A. CEDERNA, I vizi di Roma (“La lezione del passato”), XI, 35, 1 
settembre 1959, p. 13. Cederna recensisce un saggio di Ludovico Quaroni “pubblicato 
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nel numero 27 della rivista Urbanistica”: Una città eterna: quattro lezioni da ventisette 
secoli. Studio “suggestivo, penetrante, di ampio respiro, scritto da uno dei nostri più colti e 
intelligenti architetti” (nel 1954, “Il Mondo” aveva ospitato un articolo di Quaroni, n. 21). 
Nel saggio, l’autore è andato alla ricerca “di quelle permanenti disposizioni spirituali 
riscontrabili nei romani antichi e moderni”, delle origini di “quel misto di ignoranza e di 
viziosa incoscienza, di aberrazione tecnica e di spirito truffaldino che ha guidato in questi 
ultimi anni i responsabili di questa città” e che, nel campo dell’urbanistica, ha condotto alla 
“assenza di una vera e propria pianificazione organica e lungimirante”.  
 
104. G. RAIMONDI, Le meraviglie del “professor” Klee (“La valigia delle 
Indie”), XI, 36, 8 settembre 1959, p. 13. Ricordo di Paul Klee che prende l’abbrivo 
dalla memoria delle due grandi mostre di Bruxelles, nel 1948, e di Berna, nel 1956. “Una 
mostra di Klee”, commenta Raimondi, “è come entrare in un museo di storia naturale”, 
“dove appaiono gli esempi, le briciole staccate dal corpo della natura”. Raimondi traccia il 
profilo dell’artista, evidenziandone il rapporto con i movimenti d’arte coevi e segnalandone 
le fonti visive e letterarie. Klee che, come un bambino mai cresciuto, “nella solitudine 
incantata” della maturità “riapre il quaderno” di disegni degli anni della scuola, e “ritenta 
di ordinare quelle favolose immagini, le meraviglie della sua infanzia. Un incanto di 
dolore”.       
 
105. A. CEDERNA, Un passo avanti (“Il giardino d'Europa”), ibid. Cederna 
scrive di un recente “passo avanti” in materia di coscienza urbanistica: “un’inchiesta 
condotta, tra luglio e agosto, da Il Giorno”, aveva rivelato che “un buon numero di 
architetti milanesi” si era espresso con parole di “condanna” in merito alle “principali 
distruzioni compiute” nella loro città “in questi ultimi quindici anni” (agli orrori commessi 
a Milano, “Il Mondo” aveva riservato spazio notevole: si veda 1950, n. 10; 1951, nn. 3, 5; 
1952, nn. 16, 29; 1954, nn. 40, 48, 83, 89; 1956, nn. 20, 22, 24, 27, 58; 1957, nn. 11, 19, 
133; 1958, nn. 21, 40, 43, 64, 67, 119). Gli architetti interpellati avevano ricordato i 
“monumenti distrutti” e “i monumenti e gli ambienti che è ancora possibile salvare”. Il 
“ravvedimento” degli architetti di Milano era testimoniato, inoltre, dallo “studio di 
revisione, recentemente ultimato, del piano regolatore del 1953, con cui si propone la 
sospensione dei principali sventramenti ancora in progetto” (su tale ravvedimento anche 
1959, n. 106).  
 
106. A. CEDERNA, Milano ravveduta (“Passato e presente”), XI, 37, 15 
settembre 1959, p. 13. Al “ravvedimento” di Milano, Cederna aveva fatto riferimento già 
la settimana precedente (1959, n. 105; nello stesso articolo, è fornita la sequenza dei testi 
dedicati dagli autori de “Il Mondo” al capoluogo lombardo). Nel presente scritto è 
analizzato attentamente “lo studio di revisione, iniziato un paio di anni fa, allo scopo di 
eliminare alcuni dei più vistosi difetti del piano regolatore del 1953”. Difetti di cui il 
principale “era quello di essere, per la zona centrale, la semplice attuazione dei vecchi piani 
littori, basata sul principio retrogrado, rettorico e controproducente della distruzione della 
città antica e sua ricostruzione intensiva”. “Principale strumento della distruzione di 
Milano e della sua decomposizione urbanistica era la cosiddetta racchetta”, su cui Cederna 
era più volte intervenuto (per esempio in 1957, n. 141). Il collaboratore de “Il Mondo” fa 
inoltre il punto su tutti gli “effetti negativi” del piano corretti da uno “studio di revisione” 
che costituiva una “svolta importante nel panorama urbanistico italiano”.   
 
107. A. RINALDINI, Novant'anni di architettura, ibid. Recensione al “sesto 
quaderno della rivista La Casa (a cura dell’Istituto nazionale per le case degli impiegati 
dello Stato e per i tipi dell’editore De Luca), dovuto a Pio Montesi e a Paolo Portoghesi”, 
quaderno “dedicato all’architettura in Italia dall’Unità ad oggi” (sul volume si veda anche 
Cederna, 1959, n. 115). Nonostante porti “trentacinque firme di autori”, il fascicolo “è 
opera d’una regia accuratissima e di una estrema coesione di idee”. I contributi “si possono 
335 
 
dividere in due specie: filologici e teorici”.  
 
108. N. CHIAROMONTE, Ionesco engagé (“Teatro”), ibid., p. 14. Un affondo sul 
teatro di Ionesco è preceduto da una discussione culturale generale sull’avanguardia, nei 
confronti della quale il giudizio è tranciante, in linea con le posizioni più volte espresse dai 
collaboratori de “Il Mondo” (si veda, per esempio, Mezio sul futurismo, 1950, n. 40; 1951, 
n. 26; 1954, n. 32; 1957, nn. 20, 29, 64): “al mito ottimista, si accompagna 
nell’avanguardia una cattiva coscienza reale”, giacché lo spirito dell’avanguardia è “di 
violenza e d’avventura a corpo perduto”, non di ricerca “della palingenesi del reale”. E 
ancora: “la pittura astratta non è pittura d’avanguardia: l’idea essenziale dell’avanguardia, 
quella di aprire la strada a una nuova fecondità… è assente”; “all’estremismo delle forme 
non corrisponde nessun estremismo ideologico, anzi semmai la rinuncia a ogni 
giustificazione ideologica come radicalmente insensata”. 
 
109. M. MANIERI-ELIA, Una storia dell'architettura, XI, 38, 22 settembre 
1959, p. 13. Mario Manieri-Elia si occupa di Storia dell’architettura europea di Nikolaus 
Pevsner (Bari, Laterza, 1959; al volume si era già riferito Rinaldini, 1959, n. 92). Lo studio 
era il secondo significativo firmato dallo studioso dopo I pionieri del movimento moderno 
(Milano, Rosa e Ballo, 1945): volume che, commenta Masieri-Elia, “nell’ambiente confuso 
e sospettoso delle nostre Facoltà di Architettura”, “aveva riempito un pericoloso vuoto 
nella formazione degli studenti, con la storicizzazione di un passaggio ancora oscuro della 
storia dell’architettura più prossima”. Pure “tradizionale nell’impostazione” (la formazione 
culturale di Pevsner “è tutt’altro che rivoluzionaria”), “la concezione” dell’autore “è così 
dinamica ed illuminata da essere ben di rado incomprensiva anche di fronte alle vicende 
più recenti”.  
 
110. S. SILVA, Serata con George Grosz, ibid. Terzo scritto dedicato al pittore 
tedesco dai collaboratori de “Il Mondo” (in precedenza, su Grosz, si veda 1949, n. 13; 
1958, n. 110). Silva cala il proprio articolo a poche settimane di distanza dalla scomparsa 
dell’artista, che ricorda di avere incontrato a Berlino “verso la fine di giugno”. Grosz era 
rientrato in Germania “dopo ventisei anni d’America”. Silva e Grosz avevano passeggiato 
per Berlino e discusso del volto architettonico della città; l’artista era rimasto colpito dai 
cambiamenti avvenuti in un quarto di secolo in Germania, e aveva confrontato il suo Paese 
con l’America. L’articolo di Silva si conclude con qualche notizia sui funerali di Grosz.      
 
111. A. CEDERNA, L'avvenire delle città (“Passato e presente”), XI, 39, 29 
settembre 1959, p. 13. Recensione a L’urbanistica e l’avvenire delle città di Giuseppe 
Samonà (Bari, Laterza, 1959), “vasto panorama delle esperienze urbanistiche europee dalla 
fine del Settecento a oggi”. Dopo Manieri-Elia (1959, n. 109), anche Cederna pone 
attenzione alla serie di volumi riservati da Laterza a problemi di architettura ed urbanistica. 
“Il libro”, conclude Cederna, è “una forte presa di coscienza di un aspetto fondamentale del 
mondo moderno, che vuole nuove forme di vita associata corrispondenti alla grandiosità 
dei cambiamenti in atto”. Unico limite dell’opera “è talvolta un non risolto contrasto tra la 
passione creatrice per il rinnovamento strutturale e la preoccupazione di storicizzare certe 
situazioni di fatto”. 
 
112. A. GARBARINO, Turismo interessato, ibid. A Chiavari si era svolto, “per 
iniziativa della locale Azienda Autonoma di Cura e Soggiorno”, “un interessante convegno 
per la tutela del paesaggio ligure”. “All’entrata del cinema dove avevano luogo i lavori, 
una mostra documentava le maggiori brutture, fra le più recenti realizzazioni edilizie in 
Liguria, a testimonianza dell’opportunità di un dibattito”. Malgrado le buone intenzioni, 
tuttavia, “un realistico consuntivo dei lavori, ci lascia alquanto scettici”, anche sulla scorta 





113. G. GRASSELLI, Cremona minacciata (“Lettere scarlatte”), XI, 40, 6 
ottobre 1959, p. 12. Grasselli scrive a Pannunzio e interviene sulla situazione urbanistica 
di Cremona, questione impostata da Cederna in un articolo comparso ne “Il Mondo” il 18 
agosto (1959, n. 99). Grasselli rinforza le tesi espresse da Cederna, e aggiorna i lettori del 
settimanale sulle ultime scelleratezze commesse dall’amministrazione.  
 
114. S. BOTTARI, Il Giotto di Gnudi, ibid., p. 13. Recensione al Giotto di Cesare 
Gnudi (Milano, Martello, 1959). Secondo Bottari, nel volume si riscontrava una 
“riconsiderazione attenta” “dell’opera del grande pittore sul filo di una problematica che 
trae vigore dal sempre vivo insegnamento crociano”. L’apertura di Gnudi, infatti, presenta 
“un ricorso al saggio crociano su Dante”, assieme ad un tentativo di comprendere la 
specificità di Giotto tra “spiritualità medievale” e “modernità”. 
 
115. A. CEDERNA, L'architetto in periferia (“Passato e presente”), ibid. Cederna 
analizza “il sesto quaderno di La Casa, edita da De Luca… dedicato interamente 
all’architettura moderna in Italia” (sul volume si veda anche Rinaldini, 1959, n. 107). 
Cederna, che si dichiara poco sensibile “alle esercitazioni estetiche sull’architettura”, e che 
considera “l’indirizzo formalistico della nostra critica architettonica una delle ragioni 
dell’attuale nostra disastrosa situazione urbanistica”, valuta “interessanti” solo gli scritti 
che, all’interno del libro, “vanno più in fondo, come i saggi su alcune opere del regime”; 
come “l’intervento di Ludovico Quaroni sul fascismo italiano dal 1860 al 1960”, “l’articolo 
di Mario Manieri-Elia sui difetti della scuola” (Manieri-Elia era anche collaboratore de “Il 
Mondo”, si veda per esempio 1959, n. 109), il contributo “di Ridolfi… sul rapporto tra noi 
e il patrimonio monumentale e ambientale delle nostre città”. A quest’ultimo saggio, 
Cederna dedica l’analisi più approfondita.  
 
116. A. CEDERNA, La rivolta degli architetti (“Passato e presente”), XI, 41, 13 
ottobre 1959, p. 13. Tra le voci alzate dalle “forze della cultura” “contro il malgoverno 
urbanistico del nostro paese”, Cederna segnala quella di alcuni autori di “Casabella”, “la 
nostra maggiore rivista di architettura”. In particolare, sono analizzate le posizioni di 
Ernesto Nathan Rogers che, nella “sua introduzione al dibattito”, si era concentrato in 
particolare sul caso del nuovo piano regolatore di Roma (problema centrale anche nelle 
discussioni di Cederna, si veda 1959, nn. 10, 15, 20, 28, 34, 37, 45, 58, 79, 90). Una 
menzione anche per i contributi di Luigi Cosenza. Cederna conclude affermando come 
fosse importante la presa di posizione di “Casabella”, rivista “che finora aveva puntato in 
prevalenza sui problemi del gusto”, tralasciando la sostanza. 
 
117. A. RINALDINI, Ravenna illustrata, ibid. Discussione generale sul patrimonio 
culturale della città di Ravenna, originata dalla lettura delle “dispense, pubblicate con 
generoso mecenatismo dall’Azienda Autonoma di Soggiorno e Turismo locale, dei corsi di 
cultura che dal 1955 si tengono regolarmente in primavera, e con il concorso anche di noti 
studiosi, e sotto l’egida dell’Università di Bologna”. Rinaldini si concentra su alcune delle 
relazioni presentate quell’anno, e individua “due tendenze prevalenti”: “da un lato 
l’insistenza collettiva se non addirittura collegiale su alcuni temi come in particolare i 
sarcofagi della città”; “dall’altro il desiderio di utilizzare strumenti più scaltriti di ricerca, 
anche se con la dovuta prudenza”. L’interesse dei collaboratori de “Il Mondo” nei confronti 
di Ravenna è testimoniato anche dagli scritti di Cederna in merito alla situazione 
urbanistica della città (si veda, per esempio, 1954, n. 23). 
 
118. A. TODISCO, Le donne verdi (“Ehrenburg e il disgelo”), ibid., p. 15. 
Todisco, nel 1956 assieme a Kate Roosevelt in visita ad Ilija Ehrenburg nell’abitazione 
moscovita dello scrittore, era rimasto colpito dalle opere d’arte appese alle pareti: “quadri 
di Picasso, di Matisse, di Léger, e di pittori sovietici arieggianti all’impressionismo”. Il 
337 
 
collaboratore de “Il Mondo” ricostruisce i fatti e le discussioni salienti di quell’incontro; si 
sofferma in particolare sulla collezione d’arte, “una specie di irriverente manifesto contro il 
realismo socialista, una specie di sfida alla pittura ufficiale governativa”. Tali 
considerazioni inducono Todisco ad una discussione generale sullo zdanovismo, tema sul 
quale sono riportate anche le impressioni dello stesso Ehrenburg (sebbene laterale a 
questioni storico-artistiche e quindi estraneo al presente regesto, anche lo scritto I russi 
come noi, XI, 52, 29 dicembre 1959, p. 16, è testimonianza del soggiorno moscovita di 
Todisco).  
 
119. U. MORRA, Berenson e gli amici, XI, 42, 20 ottobre 1959, p. 13. Omaggio 
di Morra all’amico Bernard Berenson, scomparso il 6 ottobre precedente (il testo segue due 
scritti sullo storico dell’arte comparsi ne “Il Mondo” nell’anno precedente: 1958, nn. 41, 
112; precede il ricordo di Leonetta Cecchi Pieraccini, 1959, n. 121; Morra avrebbe 
pubblicato, qualche anno più tardi, i Colloqui con Berenson, Milano, Garzanti, 1963). Il 
collaboratore de “Il Mondo”, presente ai funerali, si concentra sul rapporto tra 
l’intellettuale e l’Italia; a tal proposito, smonta alcuni pregiudizi nei confronti dello storico 
dell’arte sorti soprattutto negli anni tra le due guerre; ricorda le “infervorate” lezioni di 
Longhi, intento a illustrare il pensiero berensoniano; aggiunge ricordi personali, fra i quali 
la consegna allo studioso di un messaggio di Gaetano Salvemini.     
 
120. A. CEDERNA, Presto e male (“La città eternit”), ibid. Cederna indaga su una 
“iniziativa, decisa in tutta fretta dalla Giunta e repentinamente entrata in fase di attuazione, 
che dimostra tutta l’insipienza tecnica dell’amministrazione che presiede alle sorti 
dell’eterna città: la costruzione dei sottopassaggi veicolari a Porta Pinciana e sul 
lungotevere, con relativa strage di piante vetuste e bellissime”. Si trattava, continua il 
collaboratore de “Il Mondo”, di “quattro sottopassaggi”: “uno al Largo Brasile, due ai due 
capi di Ponte Margherita, l’altro al Lungotevere Prati”. Tale iniziativa costituiva, secondo 
“il Bollettino parrocchiale che il Comune pubblica quotidianamente”, “un primo 
provvedimento di attuazione del nuovo piano regolatore”: affermazione che fa 
“trasecolare”, chiosa Cederna, giacché il piano “ancora non esiste legalmente, ed è solo 
all’inizio dell’iter” (sul nuovo piano si veda 1959, nn. 10, 15, 20, 28, 34, 37, 45, 58, 79, 90, 
116).  
 
121. L. CECCHI PIERACCINI, Un the al Quirinale (“Ricordo di Berenson”), 
XI, 43, 27 ottobre 1959, p. 7. Leonetta Cecchi Pieraccini ricorda Berenson ad una 
settimana dal medaglione a cura di Morra (1959, n. 119). La collaboratrice de “Il Mondo” 
torna con la memoria ad alcuni incontri con lo studioso americano risalenti agli anni tra le 
due guerre; sottolinea, in Berenson, la “compostezza deferente” che si univa alla “malizia”, 
al gusto per “la canzonatura”. Insiste, infine, su “una delle ultime occasioni che ebbi per 
stare con lui”, “in occasione di una visita al Presidente Einaudi, al Quirinale”: tra gli 
invitati anche Mario Pannunzio, Giorgio Vigolo e Alfredo Mezio. Leonetta conclude 
riportando alcuni dei temi della conversazione tra Berenson ed Einaudi, e la considerazione 
espressa da Mezio a proposito dello storico dell’arte al termine dell’incontro: “sembrava lui 
il Presidente della Repubblica”.    
 
122. A. CEDERNA, Il piano del ministro (“La città eternit”), ibid., p. 13. Il 
ministro dei Lavori Pubblici Togni era intervenuto sul piano regolatore di Roma 
nell’ambito di una conferenza tenuta il 13 ottobre (per le vicende del piano, si veda anche 
1959, nn. 10, 15, 20, 28, 34, 37, 45, 58, 79, 90, 116). Le parole del ministro, che professava 
la centralità del “verde pubblico”, dei “parchi”, dei “campi da gioco”, si scontravano con le 
posizioni politiche prese nei mesi precedenti: Togni, scrive Cederna, “appoggiò, nel 
dicembre 1957, l’opera di siluramento messa in atto da fascisti, liberali e democristiani nei 
riguardi dello schema elaborato dal comitato di esperti” (la questione era stata più volte 
approfondita, si veda per esempio 1958, nn. 52, 80). L’articolo si conclude con una analisi 
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dello stato dei parchi e del verde pubblico romani, in più occasioni minacciati dagli 
interventi urbanistici della maggioranza capitolina.   
 
123. A. BANDINELLI, L'architetto secondo Gropius, ibid. Recensione a Walter 
Gropius, Architettura integrata (Milano, Mondadori, 1959). L’autore, al seguito di una 
profonda analisi delle trasformazioni conseguenti alla “rivoluzione contro l’accademia 
vittoriana” sulla scorta della “spinta della macchina”, teorizza, per l’epoca contemporanea, 
la centralità della figura dell’architetto: architetto che “dev’essere un coordinatore… il cui 
compito è di unificare i molti problemi sociali, tecnici, economici e artistici che sorgono in 
relazione all’edilizia”; architetto, insomma, la cui formazione dovrebbe essere “totale”. 
Bandinelli traccia il profilo di Gropius che, “insieme a tutti gli altri emigrati europei, 
porta… nel paese d’adozione [gli Stati Uniti] una nuova consapevolezza razionale attraente 
ed affascinante anche se a primo acchito sconcertante per la mentalità empiristica 
americana”.    
 
124. G. RAIMONDI, Il fiorentino Mazzoni a Venezia (“La valigia delle Indie”), 
XI, 44, 3 novembre 1959, p. 13. Profilo di Sebastiano Mazzoni, preceduto da una analisi 
del clima culturale fiorentino del primo Seicento; di un ambiente, cioè, che la scomparsa di 
Michelangelo aveva reso “pesante”. Mazzoni, scrive Raimondi, era stato creato, “come la 
biblica Eva, dal corpo dell’arte del Furini”, “suo intrinseco fratello spirituale”. Raimondi si 
sofferma su alcune opere di Mazzoni, e segue il suo spostamento a Venezia. Chiude 
paragonando l’Innalzamento della Croce a “una piccola, disperata tela di Rosai, degli 
ultimi tempi” (a Rosai, in morte, Raimondi aveva dedicato un medaglione, 1957, n. 87).    
 
125. A. CEDERNA, Consigli di lettura (“L'Italia in pezzi”), ibid. Cederna segnala 
ai lettori de “Il Mondo” alcune pubblicazioni utili per fare il punto sullo “sfacelo 
urbanistico italiano”: dagli ultimi numeri di “Casabella” (rivista le cui posizioni erano state 
indagate poche settimane prima, 1959, n. 116) “alle pubblicazioni dell’associazione Italia 
Nostra”; “dai recenti numeri speciali della rivista Urbanistica sui piani regolatori di Roma” 
(sui quali si veda 1959, n. 103) “al libro di Giuseppe Samonà (edizione Laterza)” (sul quale 
si veda 1959, n. 111). Segnalati anche gli “appassionati articoli di studiosi e critici d’arte 
sulla stampa quotidiana”, in particolare Paolo Monelli, Leonardo Borgese, Cesare Brandi, 
Goffredo Bellonci. Spazio più ampio è dato da Cederna al “nuovo contributo” di Renato 
Bonelli “nel numero 21 della rivista Architettura-Cantiere”, “dedicato a dieci anni di 
edilizia economica e popolare, sovvenzionata dallo Stato”. 
 
126. A. CEDERNA, L'architetto realista (“La città eternit”), XI, 45, 10 
novembre 1959, p. 13. Cederna analizza le relazioni degli intervenuti al “secondo 
congresso nazionale di architettura, tenutosi nel ridotto dell’Eliseo” qualche giorno prima. 
A partire dalle parole dell’architetto Luigi Moretti, il cui discorso faceva capire perché “in 
Italia non è possibile un’appena decente pianificazione urbanistica”. Moretti, spiega 
Cederna, aveva asserito che “la realtà non si puo’ cambiare”; e, anzi, rispetto alle “qualità 
negative” della società e alla intangibile “potenza economico-politica”, “l’urbanista deve 
prendere atto, senza giammai pretendere di modificarla”. Insomma, chiosa Cederna, si 
trattava del “solito vecchio realismo all’italiana, cioè un’approssimazione di comodo, frutto 
di pigrizia mentale e menefreghismo”. Contro le tesi di Moretti sono citati, per esempio, gli 
interventi di Quaroni e Cattani (su Cattani anche 1959, n. 90).   
 
127. O. FRANCISCI, Casa Zuccari, ibid. “Un giovane studioso tedesco, Detlef 
Heikamp, che sta curando la pubblicazione di tutti gli scritti di estetica dello Zuccari, ha 
ristampato in Paragone le lettere del Passaggio per l’Italia, ormai rarissimo”. Ornella 
Francisci si sofferma sulle epistole di Zuccari, e arricchisce il proprio scritto tracciando il 




128. A. BANDINELLI, Vecchio e nuovo liberty, XI, 46, 17 novembre 1959, p. 
13. A poche settimane dalla recensione a Il floreale a Napoli di Renato De Fusco (1959, n. 
101), Bandinelli torna ad occuparsi del liberty. Nel presente scritto, sono analizzati alcuni 
problemi dell’architettura italiana contemporanea, sulla scorta del “severo giudizio” dato a 
riguardo “dalle colonne della rivista inglese Architectural Review”. Gli autori della rivista 
imputavano agli architetti italiani di avere rigettato “la tradizione innestata nell’esperienza 
funzionalista e razionalista europea”, e di avere ripiegato verso i “modelli liberty”. Sulla 
questione del liberty e, più in generale, sul recupero del floreale da parte di architetti 
italiani era intervenuto qualche settimana prima anche Bruno Zevi sull’“Espresso”. Molti 
dei problemi e delle ambiguità segnalati dagli studiosi inglesi, conclude Bandinelli, erano 
collegati alla “effettiva carenza di una vera tradizione architettonica nazionale, passata 
bruscamente e senza trapassi, come invece si è verificato nel resto d’Europa, 
dall’accademia tardo-ottocentesca al funzionalismo d’importazione”.  
 
129. A. CEDERNA, Cronache dell'urbe (“Fronte del verde”), ibid. Al problema 
del verde pubblico e della qualità dell’aria a Roma, Cederna aveva riservato due scritti 
comparsi ne “Il Mondo” nel mese di agosto (1959, nn. 94, 102; in seguito, sullo stesso 
tema, 1959, nn. 137, 150). Nel presente scritto, Cederna si occupa di “un elenco ufficiale 
dei parchi e giardini romani… fornito da un opuscolo edito nel 1957 dal servizio giardino 
del Comune”: elenco gonfiato ad arte, perché comprensivo di “giardini minori e aiuole… 
cioè una serie di ritagli polverosi in mezzo alle esalazioni, al traffico, ai motori e 
all’asfalto, che nessuna statistica seria dovrebbe prendere in considerazione”. Come 
consueto, per quel che concerne gli articoli sul verde, Cederna confronta i dati di Roma con 
quelli di capitali straniere, Londra, in questo caso. 
 
130. N. FRANK, Il signore di vetro (“Aria di Parigi”), ibid., p. 16. Nei diari 
parigini di Frank, c’è spazio per qualche notazione di rilevanza storico-artistica. Tra esse, 
la menzione di una visita ad una mostra d’arte astratta alla Galerie de France di Gildo 
Caputo: “al pubblico elegante la pittura informe (non diciamo amorfa) piace, poiché non 
c’è bisogno di fingere di guardarla con competenza”. Ancora, nei testi degli autori del 
settimanale di Pannunzio, scetticismo e sarcasmo nei confronti della pittura non figurativa. 
 
131. A. CEDERNA, Città a convegno (“Il giardino d'Europa”), XI, 47, 24 
novembre 1959, p. 13. Sulle iniziative di “Italia Nostra”: Cederna ricorda i convegni 
organizzati negli ultimi anni dall’associazione, ed “il bollettino, giunto al quattordicesimo 
fascicolo” (a partire da 1956, n. 36, costante era stato il richiamo alle iniziative di “Italia 
Nostra” per la tutela dei beni paesistici e storici). “Ultima iniziativa” dell’associazione, 
scrive Cederna, “è stata il convegno, tenuto a Pavia il 7-8 novembre scorso, dedicato alla 
tutela delle antiche città padane, Mantova, Piacenza, Pavia, Cremona”. La devastazione in 
corso nelle città lombarde era stata più volte oggetto d’analisi da parte di Cederna (a titolo 
esemplificativo, per Cremona si veda 1958, nn. 1, 19; 1959, n. 99; per Pavia, 1958, nn. 24, 
57).    
 
132. P. SCARPELLINI, Vollard mercante e amatore, ibid. Recensione a Quadri in 
vetrina di Ambroise Vollard (Torino, Einaudi, 1959; traduzione dal francese a cura di 
Maria Castellani d’Este), “documento fondamentale”- chiosa Scarpellini – “nella storia 
dell’impressionismo ed oltre”; il volume presentava infatti una “galleria di ritratti, schizzati 
nella rapidità di un aneddoto, attraverso l’appunto malizioso, con uno stile frizzante che ha 
spesso lo stesso sapore della pittura di cui parla”. Emerge, conclude il collaboratore de “Il 
Mondo”, il profilo di un mercante dal gusto difficile da inquadrare, dalla estetica “affidata 
soprattutto al buon senso”.  
 
133. J. R. WILCOCK, Il giro anulare (“Aria di Roma”), XI, 48, 1 dicembre 
1959, p. 5. Resoconto di un giro in motocicletta attraverso il quale, tra archeologia e 
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geografia umana, Wilcock misura la trasformazione del paesaggio umano e naturale di 
Roma e delle sue periferie: imboccate le vie Aurelia e Portuense, il collaboratore de “Il 
Mondo” segue il raccordo anulare in direzione delle “rinomate colline appartenenti ai 
beneficiari del Nuovo Piano Regolatore” (sul piano e sui privilegi ai privati, chiara è la 
tangenza di posizioni con Cederna, per le cui prese di distanza dal nuovo piano approvato 
dalla Giunta si veda 1959, nn. 10, 15, 20, 28, 34, 37, 45, 58, 79, 90, 116); ulteriori tappe, 
l’Ardeatina e l’Appia, anch’essa oggetto di frequenti scritti di Cederna a partire da 1953, n. 
46; e ancora, la borgata Romanina, la via Casilina, la “Tiburtina industriale”, la 
Nomentana, la Salaria, la Flaminia e la Cassia. 
 
134. A. BONSANTI, Purificato e l’astrattismo (“Il portolano”), ibid., p. 7. 
Bonsanti aveva presenziato all’inaugurazione della personale di Domenico Purificato “in 
una Galleria di via Margutta”. Nel presente scritto, si lascia andare ad alcune 
considerazioni sull’artista, che “parrebbe legato al modo tradizionale di intendere l’arte e 
praticarla”, e tuttavia aveva suscitato nel collaboratore de “Il Mondo” alcune analogie con 
produzioni dell’arte non figurativa: sotto i segni e le curve di Purificato, Bonsanti si 
ritrovava a ricercare “linee geometriche, quasi l’impianto dell’opera”. La conclusione, 
afferma Bonsanti, è che “se l’arte astratta non possedesse altro merito, avrebbe quello di 
averci aiutati a osservare più giustamente quella figurativa”; asserzione che aveva come 
corollario il fatto che “solo l’arte figurativa la quale puo’ accogliere questo aiuto e 
giovarsene, è l’arte che conta almeno per il nostro occhio di moderni”. Teorie che Bonsanti 
dimostra “leggendo” alcune delle più celebri opere di Purificato. 
 
135. G. MARMORI, Peyrefitte e Fautrier (“Aria di Parigi”), ibid. Marmori scrive 
di una visita all’artista Jean Fautrier; la sua casa, “uno châlet del diciottesimo secolo”, che 
“si direbbe costruita con vecchia carta da parato, legno e stucco”, ospitava quel giorno 
anche Giuseppe Ungaretti. Il collaboratore de “Il Mondo” si sofferma sui mobili e sulle 
“grandi carte di Francia” appese alle pareti. Fautrier era in partenza per Tokyo, dove 
avrebbe esposto “in una mostra organizzata dal giornale Yomuri e da un gran maestro 
giapponese di composizione floreale”: nessuna altra informazione sulla sua arte. 
 
136. G. RAIMONDI, Interni di Vuillard (“La valigia delle Indie”), ibid., p. 13. 
Testimonianza dell’interesse di Giuseppe Raimondi per l’arte e la letteratura francese fra 
Otto e Novecento, il presente scritto indaga la figura di Édouard Vuillard: l’analisi muove 
dagli oggetti dello studio di un artista che “gode dell’odore di chiuso”, che desidera vivere 
“nel tempo infinito dell’infanzia, in luoghi, in case, dove la vita delle persone penetra in 
quella delle cose”. Raimondi ragiona sulla formazione di Vuillard, e sulle fonti visive che 
ne avevano ispirato le tele: da Cézanne agli “olandesi” alla Vermeer. Al centro della 
poetica di Édouard, la luce “delle cose”, che “dai luoghi ricade sulle persone, che 
divengono quindi sostanza della loro sostanza”. Confronti sono anche impostati tra l’arte di 
Vuillard e la poesia di Baudelaire, Mallarmé, Verlaine.     
 
137. A. CEDERNA, Una strana vicenda (“Cronache dell'urbe”), ibid. Nell’ambito 
delle frequenti analisi di Cederna riguardo al verde pubblico ed ai parchi romani (si pensi 
ai testi di poco precedenti 1959, n. 94, 102, 129; al successivo 1959, n. 150), c’è ancora 
spazio per le vicende di Villa Chigi, “la cui distruzione è senz’altro l’atto più sfacciato 
della maggioranza capitolina” (sulla villa, in precedenza, 1957, nn. 158, 167; 1958, nn. 1, 
63, 75, 87, 141, 145; 1959, nn. 23, 64, 91). Pochi giorni prima, scrive Cederna, si era 
venuti a sapere che, nonostante il parere contrario del consiglio superiore delle antichità e 
belle arti e della commissione speciale dei Lavori Pubblici, “la lottizzazione di Villa Chigi 
ha finalmente ricevuto il parere favorevole della commissione ministeriale”. Cederna 





138. A. CEDERNA, Il volto della città (“Il giardino d'Europa”), XI, 49, 8 
dicembre 1959, p. 13. Cederna mette la lente sui temi dibattuti al “convegno che l’Istituto 
Nazionale di Urbanistica ha recentemente organizzato a Lecce” sul tema: “Il volto della 
città”. Questione centrale, constatata “la volgarità dell’ambiente delle nostre città e delle 
nuove periferie”, la “irresistibile manomissione per fini speculativi dei centri storici”, 
l’“ingorgo furibondo del traffico”. Tra gli interventi analizzati dal collaboratore de “Il 
Mondo”, spazio considerevole è dato a quelli di Carlo Melograni e Leonardo Benevolo: il 
primo riteneva che “in Italia non c’è… nessun ambiente urbano che possa essere 
confrontato con quanto è stato fatto all’estero”; il secondo aveva marcato le responsabilità 
degli urbanisti italiani, che non avevano saputo fare altro che “ampliare le nostre vecchie 
città per addizioni successive”. Cederna conclude riportando le conclusioni di una 
“discussione a quattro” tra Giancarlo De Carlo, Pietro Moroni, Eduardo Vittoria e 
Ludovico Quaroni (per l’attenzione di Cederna alle posizioni di Quaroni si veda 1959, nn. 
103, 115).  
 
139. E. BATTISTI, Un espressionista a Tunisi, ibid. Riflessioni a margine della 
lettura e della visione di Viaggio a Tunisi. Acquerelli e disegni di August Macke (Milano, 
Il Saggiatore, 1959). Gli acquerelli di Macke, commenta Battisti, “rappresentano il punto 
massimo di felicità coloristica e di spontanea abilità di impaginatore” di un artista 
“fulminato pochi mesi dopo, dalla guerra”. Prima di affrontare alcuni degli spunti offerti 
dal Viaggio a Tunisi, Battisti si sofferma sugli aspetti ed i momenti salienti della vita e 
dell’arte di Macke. Per quel che concerne il volume, il collaboratore de “Il Mondo” 
evidenzia “il complesso di notizie e di scritti” che presentano il viaggio come un “episodio 
morale”. 
 
140. A. CAMBRIA, Il grande fotografo (“Aria di Roma”), ibid., p. 16. Mondanità 
a Roma. Charles Ford, artista americano, aveva dato “un cocktail per Cartier-Bresson”. Tra 
gli invitati, Moravia, Carlo Levi e “la direttrice di una galleria d’arte di Via Sistina” (in 
tutta probabilità, Irene Brin).   
 
141. L'INVITATO, Beverly (“I giorni”), ibid. All’Obelisco esponeva “la pittrice 
Beverly Pepper, americana di nascita, romana di pittura”. L’Invitato traccia il profilo 
dell’artista, mescolando notizie inerenti alla formazione ad altre riguardanti la vita di 
Beverly Pepper. Sono ricordati i tempi nei quali la donna “si era occupata di pubblicità”; la 
conversione alla pittura e lo studio dei maestri del Rinascimento italiano; la passione per 
Goya e Masaccio; la scrittura del libro After five cooking; le abitudini di vita. All’Obelisco 
erano riconoscibili le ultime produzioni dell’arte di Beverly, che “tiene conto, 
contemporaneamente, dei modi realisti e della moda astratta”. La collaboratrice de “Il 
Mondo” si ferma in particolare sulla scultura Donna al vento. Tra i visitatori 
dell’esposizione anche Lionello Venturi. 
 
142. G. BERNERI, Grattacieli e tuguri (“Napoli a occhio nudo”), XI, 50, 15 
dicembre 1959, pp. 5-6. Analisi della situazione urbanistica napoletana, di solito oggetto 
delle indagini di Roberto Pane (per gli ultimi scritti di Pane sulla città, si veda 1959, nn. 19, 
54). Giovanna Berneri raccoglie alcune impressioni su Napoli, le cui architetture sono 
confrontate con quelle di altre città italiane e europee (Roma su tutte). “Confusione” è 
avvertita a tutti i livelli, soprattutto nel rapporto tra vecchio e nuovo: la collaboratrice de “Il 
Mondo” segnala la tendenza a costruire “palazzi di dodici e tredici piani” e, soprattutto, 
grattacieli (tema sul quale era intervenuto più volte Pane; si veda, a titolo esemplificativo, 
1958, n. 11), a discapito del verde pubblico. L’analisi si amplia in seguito fino ad 
abbracciare problemi connessi con una “nuova edilizia” che era solo per coloro che 
“possono spendere dai 10 ai 20 milioni per comprarsi un appartamento ad uso familiare”; 




143. G. DORFLES, Brasilia (“Una capitale inventata”), ibid., p. 7. Dorfles, il cui 
volume Le oscillazioni del gusto e l’arte moderna (Milano, Lerici, 1958) era stato recensito 
qualche mese prima da Eugenio Battisti (1959, n. 59), interviene sulle colonne de “Il 
Mondo” con un réportage da Brasilia, “città dei contrasti”. Dorfles si era recato nel 
continente sudamericano “in occasione del convegno internazionale dei critici d’arte, 
svoltosi… nelle ultime settimane di settembre”. Dorfles elude in un primo tempo questioni 
storico-artistiche e urbanistiche, e marca i principali contrasti vivi nella società brasiliana: 
ascensore elettrico e favelas, “un’umanità in ebollizione, prodotto d’una incredibile 
mescolanza di colori e di razze”. Della capitale, in particolare, sono raccontate la storia e le 
ragioni di una “invenzione”, ragioni che a Dorfles pareva di individuare nella necessità di 
un “volontario e drammatico divorzio dalla costa” e di una “colonizzazione dell’interno”. 
In conclusione, spazio ai “quesiti dibattuti al congresso”, centrato su “funzione e sui 
rapporti delle arti… nella Città Nuova”. Molti degli intervenuti erano convinti della 
“necessità di lasciare che la vis formativa d’un organismo urbano si sprigioni lentamente 
dal suolo” (sulla scorta di una “primitività autoctona”), e non fosse frutto delle sole “fragili 
pianificazioni di pochi tecnici e di pochi artisti”.     
 
144. S. BOTTARI, Berenson il saggio, ibid., p. 13. Anche Bottari si sofferma sulla 
figura di Bernard Berenson, scomparso qualche settimana prima (in precedenza, sulle 
medesime colonne, sono comparsi medaglioni a firma Umberto Morra e Leonetta Cecchi 
Pieraccini: 1959, nn. 119, 121). Dello studioso è tracciato il profilo: “se il posto da 
assegnare al Berenson nella storia delle dottrine estetiche è molto limitato… ben diverso è 
il posto – e questo è quello che conta – da assegnargli nella storia della critica”. Bottari 
segue lo sviluppo del pensiero berensoniano dal “saggio sulla pittura veneziana” fino al 
Frammento sul metodo dell’attribuzione. Si concentra sulla “personalità ricca e complessa 
del Berenson”; sui suoi due “poli mentali”, Atene e Firenze, difesi sulla scorta di un 
“interesse profondamente etico”, di “libertà”, “personalità umana” e “ragione” (punti 
chiave per la formazione umanistica degli autori de “Il Mondo”), fuori dai “limiti angusti 
dell’accademismo e della congiunta retorica”. A connotare lo studioso, conclude Bottari, 
era la fede “nei valori dell’umanità e della cultura”.     
 
145. A. CEDERNA, Un manifesto per Roma (“La città eternit”), ibid. Alle 
vicende urbanistiche di Roma era dedicato l’ultimo, “magistrale” numero (28-29) di 
“Urbanistica”, che “costituisce la più documentata denuncia di quella truffa colossale che è 
il nuovo piano regolatore di Roma, e insieme la prima meditata storia delle vicende romane 
dall’Unità ad oggi” (sul piano si veda 1959, nn. 10, 15, 20, 28, 34, 37, 45, 58, 79, 90, 116, 
122). L’attenzione  di “Urbanistica” testimoniava la “partecipazione sempre più vasta” alla 
lotta “contro il malgoverno urbanistico italiano”. Partecipazione estesa anche a livello 
giovanile, e che aveva coinvolto anche il “consiglio direttivo dell’Associazione Studenti di 
Architettura” - che non aveva mancato di prendere posizione “sul piano regolatore 
confezionato dalla giunta capitolina” - e l’associazione di studenti nata presso il Liceo 
Virgilio, “allo scopo di svolgere un’azione vigorosa in difesa del centro di Roma”. 
 
146. A. CEDERNA, La città verde (“L'urbanistica di Londra”), XI, 51, 22 
dicembre 1959, pp. 3-4. L’inchiesta di Cederna sul “verde pubblico” (per le tappe 
precedenti della sequenza di scritti su parchi e giardini si veda almeno 1959, nn. 94, 102, 
129, 137) si estende ad un confronto tra il caso romano e quello di Londra (sull’urbanistica 
inglese anche 1960, nn. 12, 53). Cederna mette la lente sulle tre “grandi categorie in cui si 
possono dividere le zone verdi di Londra”: la prima, “praticamente sconosciuta nelle città 
italiane, comprende enormi comprensori di campagna selvaggia, radure, praterie, foreste”; 
“nella seconda categoria rientrano i veri e propri parchi”; “della terza categoria fanno parte 
gli squares, cioè quelle deliziose piazze alberate realizzate nei distretti signorili”. 
Considerazioni sono aggiunte anche a proposito dell’“apparato tecnico e giuridico, che 
presiede all’open space londinese”; apparato che, se paragonato alla situazione italiana, 
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rivelava un vero e proprio “divario di civiltà”. 
 
147. G. NOGARA, G. A. Pellegrini riscoperto, ibid., p. 13. Recensione della 
mostra Disegni e dipinti di Giovanni Antonio Pellegrini (catalogo a cura di Alessandro 
Bettagno, edito a Venezia, Neri Pozza, 1959) “allestita all’Isola di San Giorgio dall’Istituto 
di Storia dell’Arte della Fondazione Cini”. Si tratta del secondo articolo di Nogara sull’arte 
veneta; nel novembre del 1957 (n. 145), infatti, il collaboratore de “Il Mondo” aveva 
pubblicato uno scritto su Antonio Canova. “Ciò che Bettagno ci illustra nel suo saggio”, 
scrive Nogara, è “soltanto un anticipo di una futura monografia che dovrà illuminare 
appieno la figura di quest’altro petit maître del Settecento”. 
 
148. A. BANDINELLI, Guida dell'arte bizantina, ibid. Recensione di Arte 
bizantina di David Talbot Rice (Bandinelli si riferisce alla seconda edizione italiana, 
Bologna, Cappelli, 1958). La discussione attorno al volume è preceduta da un 
ragionamento generale sul “ruolo” della “civiltà bizantina” “nella polemica tra classico e 
anticlassico”, nella distinzione fra epoche “auree” ed epoche “di crisi”. Nel manuale, 
conclude Bandinelli, l’autore fornisce una “vasta descrizione tipologica degli elementi più 
caratteristici dell’arte che direttamente o meno nasce nell’orbita di Bisanzio”.  
 
149. L. CANIATO, I guastatori di Venezia (“Il giardino d'Europa”), XI, 52, 29 
dicembre 1959, p. 13. Analisi approfondita del “Piano Regolatore Generale di Venezia”, 
soprattutto in relazione al “Centro Direzionale” previsto “nella vasta zona all’estremo 
Ovest della città insulare” (la situazione urbanistica di Venezia era diventata tema centrale 
nelle discussioni dei collaboratori delle pagine d’arte e architettura de “Il Mondo” a partire 
dai primi mesi del 1954, nn. 10, 13, 18, 21, 29; sul piano anche 1960, n. 22). Caniato 
riteneva il centro direzionale non necessario, e temeva l’intervento di privati e speculatori 
pronti a trasformare le aree requisite in “posteggio di autoveicoli”. Caniato scrive anche dei 
“grattacielini” che sarebbero stati alzati sulla scorta di quanto prevedeva il piano, e del 
probabile “svuotamento di S. Marco e Castello”.     
 
150. A. CEDERNA, Difesa elastica (“Cronache dell'urbe”), ibid. Ancora, nella 
disamina della situazione urbanistica della capitale, trovano spazio parchi e ville private 
“sistematicamente lottizzati e distrutti” (sul verde pubblico a Roma, nelle settimane appena 
precedenti, 1959, nn. 94, 102, 129, 137). Al centro del discorso di Cederna sono le vicende 
del parco di Villa Leopardi, “destinato a parco privato dal piano regolatore del ‘31”, e 
“reso fabbricabile” “da un successivo piano particolareggiato”: alla fine degli anni 
Cinquanta, la situazione vedeva “solo poco più di ventimila metri quadrati… ancora liberi 
da costruzioni”. Ventimila metri “liberi” “lasciati in completo abbandono” dai proprietari, 
che volevano in questo modo “convincere le autorità a lasciar perdere e concedere una 
completa lottizzazione”. Comune e Governo, concordi, erano a favore dello 






1. A. CEDERNA, Roma 1960 (“La città eternit”), XII, 1, 5 gennaio 1960, p. 13. 
Cederna saluta con favore l’uscita dei due ultimi “volumi” (27 e 28-29) della rivista 
“Urbanistica”, studi monografici che offrivano “una storia urbanistica di Roma 
contemporanea degna di questo nome e impostata criticamente”. “Il primo volume… 
comprende un saggio magistrale di Ludovico Quaroni” (studioso sul quale Cederna si era 
già soffermato in 1959, n. 103) e “l’esame, da parte di Italo Insolera e Manfredo Tafuri, dei 
primi anni di Roma capitale”. “Il secondo volume… ci porta alla situazione attuale, al 
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momento cioè in cui la peggiore amministrazione che Roma abbia mai avuto è riuscita… 
ad annullare” “un piano regolatore efficiente e moderno” (sul siluramento del piano, 1958, 
nn. 52, 80). Oltre che da Insolera e Quaroni, i saggi erano stati firmati da Leonardo 
Benevolo, Michele Valori, Luigi Piccinato e Mario Manieri-Elia (quest’ultimo, 
collaboratore de “Il Mondo” con 1959, n. 109).  
 
2. A. RINALDINI, Altari barocchi, ibid. “In un volume stampato con fine mecenatismo 
dal Banco di Roma” e firmato da Emilio Lavagnino, erano illustrati, “in una adeguata serie 
di tavole a colori, gli altari delle chiese romane, dalla fine del Cinquecento al Piranesi” 
(Altari barocchi in Roma, Roma, Banco di Roma, 1959). “Nonostante qualche difetto di 
stampa”, con le sue “tavole a colori” il volume “resterà a lungo un prototipo da imitare”; 
l’altare, in tale prospettiva, “si è presentato… come il motivo fondamentale del barocco”. 
Delle “singole schede” degli altari si erano occupati Luigi Salerno e Giulio Romano 
Ansaldi.     
 
3. A. BONSANTI, L’Italia 1944 di Birolli (“Il portolano”), XII, 2, 12 gennaio 1960, 
p. 9. A Firenze, un neonato “circolo di cultura” aveva organizzato una “mostra di disegni 
con i quali il caro amico Birolli commentò vicende della resistenza in Alta Italia” (è il terzo 
scritto in pochi mesi che, sulle colonne de “Il Mondo”, chiamava in causa Renato Birolli; 
per i primi due – pagine di diario di Achille Cavellini – si veda 1959, nn. 65, 78). Bonsanti 
imposta anche una breve discussione sulle arti in Italia nei primi anni Quaranta: “nel 
1944… non aveva ancora preso piede l’astrattismo nei suoi vari aspetti e scuole”; “chi lo 
praticava, da noi un Prampolini o un Soldati, era segnato a dito”. In quel torno di tempo, 
“un buon numero d’artisti” – tra i quali Birolli – “dette il meglio”: “negli ottantasei disegni 
esposti al Circolo”, “ciò che colpisce è il grado d’equilibrio con cui l’orrore… si mescola al 
grottesco”, equilibrio che rimandava a Goya e, ancora più indietro, “agli artisti 
goticizzanti”. Bonsanti conclude con alcuni ricordi personali di Birolli, che aveva 
incontrato anche in casa del “collezionista… Jesi”.  
 
4. L. CECCHI PIERACCINI, Il collezionista col revolver (“Brasile 1936”), ibid., p. 
10. Nelle sue memorie brasiliane, Leonetta Cecchi Pieraccini si concentra in un primo 
tempo su un “raduno di artisti in casa di Lasar Segall”, “pittore, scultore e acquafortista” di 
cui traccia un breve profilo; riferisce in seguito di un incontro con Ernesto De Fiori, artista 
che si trovava “a San Paolo, ospite del fratello medico”, e “sembrava deciso a non rientrare 
in Europa” (per l’ultimo accenno allo scultore, 1957, n. 169); descrive, infine, i preparativi 
per la mostra brasiliana alla “Grill Room dell’Esplanada”, per il cui allestimento la 
collaboratrice de “Il Mondo” era stata aiutata da “un operaio veneziano”.  
 
5. A. BANDINELLI, Ville e palazzi, ibid., p. 13. Recensione della “bellissima guida” 
“alla villa e al palazzo italiano” che Georgina Masson – “corrispondente per l’Italia 
dell’Architectural Review” - aveva da poco pubblicato per Garzanti (Ville e palazzi 
d’Italia, Milano 1959). “Il pregio dell’opera”- commenta Bandinelli -, “impostata secondo 
un criterio non meramente storico od erudito e che piuttosto, secondo una tradizione dei 
paesi anglosassoni, è in bilico tra l’apprezzamento critico ed il divertissement caro al 
viaggiatore intelligente, è anche nelle stupende fotografie”. La recensione è preceduta da 
una discussione generale sulla “villa e il palazzo”, “creazioni tipiche” della cultura 
“cortigiana ed aulica” del Rinascimento. 
 
6. A. CEDERNA, Cento idee (“Cronache dell'urbe”), ibid. Cederna mette la lente sulla 
“conferenza stampa tenuta qualche tempo fa” da Agostino Greggi, “assessore al traffico 
dell’attuale giunta capitolina” e “campione rappresentativo del connubio clerico-fascista 
che da anni presiede allo sfacelo di Roma” (sui problemi del traffico a Roma, in 
precedenza, 1957, n. 148). Il collaboratore de “Il Mondo” traccia un profilo di Greggi, 
ricordato come “uno dei più attivi artefici del siluramento del piano regolatore elaborato 
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dagli urbanisti” (si veda, a questo proposito, 1958, nn. 52, 80). Per quanto concerne la 
“conferenza”, le parole dell’assessore dimostravano quanto gli amministratori ignorassero 
“il fatto fondamentale che un problema del traffico non esiste indipendentemente da tutti 
gli altri problemi di un grande agglomerato urbano”, vale a dire da “un processo di 
pianificazione organica e coordinata” (la risposta di Greggi sarebbe arrivata solo alla fine 
dell’anno, 1960, n. 160). 
 
7. L. CODIGNOLA, L'avanguardista in pensione (“I contemporanei”), ibid., p. 15. Il 
profilo culturale e politico di Tristan Tzara firmato da Codignola segue anche gli 
spostamenti dell’intellettuale per le gallerie e le case d’asta, alla scoperta delle “quotazioni 
dei quadri cubisti” e di opere degli artisti delle avanguardie storiche, soprattutto “dadaisti” 
e “surrealisti”.   
 
8. A. CEDERNA, L'imbroglio di Pescara (“Il giardino d'Europa”), XII, 3, 19 gennaio 
1960, p. 13. Pescara si era aggiunta a Roma e Orvieto (sui due casi, Cederna aveva più 
volte indugiato: per Roma si veda 1958, nn. 52, 80; per Orvieto, 1959, n. 1), città che, 
“avendo avuto a disposizione un piano regolatore degno di questo nome, 
improvvisamente” e con “sadismo lo fanno a pezzi e lo sostituiscono con un altro ispirato 
dalla pubblica ignoranza e dagli interessi della speculazione”. Il piano regolatore di Pescara 
era stato adottato, “con Giunta di sinistra, nell’aprile 1956”; nel maggio dello stesso anno, 
alla Giunta si era sostituita una “amministrazione di destra appoggiata ai fascisti, alla quale 
non parve vero di approfittare di una proroga concessa dai Lavori Pubblici, per buttare a 
mare il piano regolatore e farne un altro conforme al più schietto analfabetismo 
urbanistico”.  
 
9. C. D'ONOFRIO, Stampatori romani del '700, ibid. D’Onofrio articola la propria 
analisi sugli Stampatori romani attorno a due mostre tenute a Roma nei mesi precedenti: Il 
Settecento a Roma (catalogo della mostra edito a Roma, De Luca, 1959) e Il libro romano 
del Settecento, “allestita recentemente nei locali della Biblioteca Corsini” (catalogo edito 
nello stesso anno, il 1959, per i tipi dell’Accademia Nazionale dei Lincei). D’Onofrio 
inaugura il proprio scritto con una discussione generale sulla stampa romana a partire dal 
Quattrocento, stampa romana di cui individua le caratteristiche per via di un confronto con 
le situazioni italiana ed europea.      
 
10. P. SCARPELLINI, All'assalto di Todi, XII, 4, 26 gennaio 1960, p. 13. Sulla 
situazione urbanistica di Todi, a partire dal decreto ministeriale che “nel marzo del 1956” 
aveva posto “il vincolo panoramico su tutto il territorio circondante la città”. “In alto mare” 
era il nuovo piano regolatore: “dopo quasi quattro anni, non si è visto che uno studio molto 
discusso sulla viabilità ed un progetto per un nuovo quartiere sulla Statale orvietana”. La 
“carenza di norme edilizie” era “la prima fonte dei guai presenti”: per esempio, 
“l’espansione cittadina comincia ad indirizzarsi proprio nel senso non desiderato”.  
 
11. A. CEDERNA, Colpo di grazia (“Cronache dell'urbe”), ibid. Sui preparativi per le 
Olimpiadi romane e sulle “somme ingenti di pubblico denaro in vista del grande 
avvenimento” (temi che, soprattutto in riferimento alla costruzione di grandi impianti 
sportivi in aree di grande rilevanza storica e paesistica, erano stati affrontati anche in 1955, 
nn. 135, 137; 1957, n. 116). Tra le opere che più avevano attirato l’attenzione del 
collaboratore de “Il Mondo”, la “cosiddetta strada olimpica, che ha lo scopo di collegare 
rapidamente gli impianti sportivi del Foro Italico con quelli dell’Eur”, e che era stata 
“sollecitata dall’insipienza urbanistica e dall’interesse dei padroni della città”; “i sottovia 
veicolari sul lungotevere”. “Ancora una volta” – conclude Cederna – “una manifestazione 
effimera diventa determinante per le sorti urbanistiche di Roma”.  
 
12. A. CEDERNA, Le quindici città (“Urbanistica inglese”), XII, 5, 2 febbraio 1960, 
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pp. 3-4. Dopo La città verde (1959, n. 146), secondo scritto dedicato alla situazione 
urbanistica inglese. Cederna indaga le “quindici nuove città [Hemel Hempstead, 
Stevenage, Hatfield, Harlow, Basildon, Bracknell, Crawley, Welwyn, Corby, Cwmbran, 
Newton Aycliffe, Peterlee, East Kilbride, New Cumbernauld, Glenrothes]… costruite in 
Gran Bretagna per iniziativa dello stato, dalla fine della guerra ad oggi”, “in Scozia, nel 
Galles, nell’Inghilterra, nella regione di Londra”. Città che, secondo il parere del 
collaboratore de “Il Mondo”, costituivano “l’impresa più straordinaria dell’urbanistica 
contemporanea”, risultato della ricerca e della collaborazione delle forze del “paese più 
progredito d’Europa”, capace di “impostare con ammirevole continuità, pur nei 
cambiamenti della direzione politica, una profonda trasformazione delle strutture del 
territorio”. Cederna imposta un confronto con l’urbanistica e l’architettura italiane, vittime 
“di piccole élites cariche in buona parte di vizi accademici e formalistici, e per di più 
avvezze a superare gli esperimenti altrui senza conoscerli”.  
 
13. J. R. WILCOCK, Satire e strenne, ibid., p. 8. L’articolo Bilanci e profezie di Giulia 
Massari (1959, n. 3) aveva già rivelato l’interesse degli autori de “Il Mondo” per 
Almanacchi e Strenne. Wilcock recensisce tre pubblicazioni: “l’Almanacco Bompiani del 
1960”, che “deriva la sua unità dall’intenzione di presentare una storia ragionata e illustrata 
dei movimenti di avanguardia del Novecento”, oltreché dal “conveniente prologo” di 
Moravia; L’Antipatico, edito da Vallecchi e nel quale “disegni e poesie di Mino Maccari 
riempiono brillantemente gli spazi vuoti”; l’almanacco Scheiwiller, “chiamato del pesce 
d’oro”. In chiusura, un accenno a L’onestà muore di freddo (Milano, Cino Del Duca, 
1959), ancora “con illustrazioni a colori di Mino Maccari”.      
 
14. E. BATTISTI, I pisani fino al camposanto, ibid., p. 13. Della stessa “serie” del Giotto 
di Gnudi (1959, n. 114) erano i “due volumi, a cura di Enzo Carli”, sulla “pittura pisana 
dalle origini” al “Camposanto” (volumi editi a Milano per i tipi dell’editore Martello, che 
“sta dandoci… il corpus della pittura medievale italiana”). Battisti porta all’attenzione dei 
lettori de “Il Mondo” i principali risultati raggiunti da Carli, ed affronta alcuni dei nodi più 
difficili da sciogliere per gli studiosi d’arte pisana.       
 
15. L. CASTELLANI, Futurista in provincia, ibid. Castellani  torna con la memoria alla 
prima stagione futurista e agli anni delle avanguardie di seconda generazione. Il 
collaboratore de “Il Mondo” ricostruisce le ragioni delle difficoltà di aggiornamento 
culturale da parte delle province italiane; si sofferma in particolare sulla propria esperienza 
all’Accademia di Belle Arti, accanto ad Osvaldo Licini, tra 1914 e 1915; infine, scrive del 
proprio soggiorno romano negli anni Venti e dell’incontro con Marinetti, avvenuto nelle 
sale del caffè Aragno (la terza saletta dell’Aragno era stata un luogo chiave per gli uomini 
del gruppo Pannunzio: si veda, a tal proposito, 1956, n. 67; 1957, nn. 8, 58). Tale incontro 
aveva aperto a Castellani le porte delle gallerie romane, e lo aveva avvicinato agli artisti 
del secondo futurismo (il riferimento corre anche ad eventi quali l’esposizione dei “quadri 
tattili” di Marinetti e la “mostra di Dottori” alla Galleria Bragaglia). Riguardo al ritorno a 
Cesena, Castellani menziona i propri primi lavori futuristi e le frequentazioni con figure 
quali Franco Casavola.    
 
16. G. NOGARA, Le antichità di Palladio, XII, 6, 9 febbraio 1960, p. 13. Recensione 
dei Disegni delle antichità di Andrea Palladio a cura di Giangiorgio Zorzi, editi a Venezia 
per i tipi di Neri Pozza. “In duecento pagine fitte di testo”, chiosa Nogara (già intervenuto 
su questioni d’arte veneta, si veda 1957, n. 145; 1959, n. 147), “lo Zorzi passa in rassegna 
un materiale pochissimo divulgato, anche se edito, per approdare a conclusioni 
illuminanti… sul processo formativo dell’arte palladiana”. La recensione è preceduta da 
una ricognizione sugli studi dedicati a Palladio nei dieci anni precedenti, a partire dai 
frequenti riferimenti all’architetto contestuali “all’avventurosa campagna per la salvezza 
delle ville venete” (anche gli autori de “Il Mondo” avevano riservato spazio al tema della 
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tutela delle ville venete, si veda, per esempio, 1958, n. 66).    
 
17. A. CEDERNA, Immobiliare di Stato (“Cronache dell'urbe”), ibid. “Con decreto del 
Presidente della Repubblica in data 8 ottobre 1959, pubblicato sulla Gazzetta Ufficiale del 
19 gennaio 1960, è stata approvata la variante di piano particolareggiato che concede alla 
Società Generale Immobiliare di costruire l’albergo Hilton a Monte Mario” (sull’Hilton, in 
precedenza, 1955, n. 77; 1956, nn. 45, 56; 1957, n. 54; 1958, nn. 75, 80, 83, 87, 123, 133; 
in seguito, 1960, n. 122). L’approvazione della variante andava a detrimento della 
“urbanistica moderna” e dell’“interesse pubblico”, e “per il solo vantaggio 
dell’onnipossente Leviatano”, la Società Immobiliare, si defraudava “la cittadinanza di un 
piazzale pubblico da cui si poteva godere il più ampio panorama della città” (sulle nefaste 
imprese della Società, si veda almeno 1956, nn. 45, 56, 63; 1958, nn. 102, 133).  
 
18. A. BONSANTI, Le pietre di Firenze (“Il portolano”), XII, 7, 16 febbraio 1960, p. 
7. Del libro The stones of Florence (di cui erano uscite due edizioni, una inglese ed una 
americana – Londra e San Diego –, datate entrambe al 1959), Bonsanti discute con 
l’autrice, Mary McCarthy. Il collaboratore de “Il Mondo” individua in “un libro del genere 
dedicato a Venezia” - autore, John Ruskin – il precedente diretto del volume della scrittrice 
americana.   
 
19. A. CEDERNA, Mesta cerimonia (“La città eternit”), ibid., p. 13. La “mesta 
cerimonia” era consistita nella “consegna, da parte del sindaco di Roma al ministro dei 
Lavori Pubblici, dei grafici e degli atti del nuovo piano regolatore: un piano che, come 
arcinoto, non è che la sanzione del caos urbanistico attuale e il puntuale accoglimento dei 
desideri dei padroni della città” (in merito al nuovo piano si veda 1959, nn. 10, 15, 20, 28, 
34, 37, 45, 58, 79, 90, 116, 122, 145). L’amministrazione aveva addirittura eluso quanto 
prescriveva la legge, che “imponeva che le controdeduzioni” e le “osservazioni” sul testo 
“venissero discusse in consiglio comunale e che fosse il consiglio comunale a decidere o 
meno il loro accoglimento e quindi le modifiche al piano”. Tale “semiclandestinità” aveva 
suscitato reazioni “nella parte più cosciente dell’opinione pubblica”: l’associazione “Italia 
Nostra” e i quotidiani “Il Messaggero” e “L’Unità” non avevano mancato di fare sentire la 
propria voce. 
 
20. P. SCARPELLINI, Il bestiario di Zuccheri, ibid. Scarpellini recensisce Il bestiario di 
Zuccheri: “una ventina di riproduzioni in nero ed a colori”, con “uno scritto di Alfredo 
Mezio” e, “come appendice, trenta poesie sulla caccia, sugli uccelli ed altri animali, da 
Folgore da San Gimignano al giovane poeta Giorgio Orelli” (Roma, De Luca, 1959). 
Dell’attenzione di Mezio nei confronti dell’arte di Zuccheri era testimone uno scritto 
comparso ne “Il Mondo” qualche anno prima (1955, n. 123); dello spazio riservato ai 
Bestiari e ad una linea d’arte “primitiva” e “magica”, che dall’Arcimboldi e dal Seicento 
passava per Strapaese ed arrivava al Bestiario del ‘900 di Palazzeschi (illustrato da Mino 
Maccari, figura chiave del “Selvaggio” e, nel secondo dopoguerra, vignettista de “Il 
Mondo”), uno scritto del giugno del 1954 (n. 46). In questo senso si comprendono le parole 
di Scarpellini: “le ricerche dello Zuccheri si svolgono su di una strada parallela a quella di 
un De Chirico, manipolatore di ricette e di taumaturgici segreti, ma senza la sua 
ampollosità e rettorica”; l’arte del pittore friulano, secondo l’autore de “Il Mondo”, era 
dettata da una “casalinga ma civilissima ispirazione, piuttosto che non a surrealistici 
sottintesi” (ancora, la scelta di una linea italiana e paesana del “magico” si opponeva al 
“pariginismo” surrealista).  
 
21. G. MARMORI, Nudo con lattuga (“Aria di Parigi”), ibid., p. 15. Alla Galerie Daniel 
Cordier era aperta “l’Exposition International du Surréalism, dedicata all’erotismo”. 
Marmori è attratto soprattutto dalle curiosità mondane e di costume connesse con 
l’esposizione (“s’ha l’impressione di trovarsi d’un tratto nella bottega d’un rigattiere 
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erotomane”, scrive); tra le opere esposte segnala “una riproduzione della Lascivia” di 
Abraham Janssens; “l’originale della Flagrant délit di Jules Arsène Garnier”; L’espalier di 
Jindrich Heisler; “Les jours gigantesques di René Magritte”. 
 
22. L. CANIATO, La città a nafta (“Rifare il “piano” di Venezia”), XII, 8, 23 febbraio 
1960, p. 13. A poche settimane di distanza da I guastatori di Venezia (1959, n. 149), 
Caniato torna sul piano regolatore della città. Elenca i principali misfatti commessi a 
detrimento del patrimonio storico di Venezia e individua in “circa trecento” gli “interventi 
che, quando non si traducono in vere e proprie manomissioni… non sono propriamente 
nemmeno interventi di Piano Generale”. Caniato conclude che “tutto il tessuto urbano 
antico attorno a Piazza Roma non può a lungo andare reggere alla sempre crescente spinta 
della speculazione edilizia”: si trattava, aggiunge, “in prevalenza di architettura minore, 
che viene distrutta giorno per giorno ed è assai difficilmente difendibile perché – 
importantissima nel suo complesso – non è monumentale nei suoi singoli elementi”.     
 
23. A. CEDERNA, Prime pietre (“Il giardino d'Europa”), ibid. Le notizie che erano 
giunte da Firenze e Siracusa dimostravano come “ogni scadenza elettorale accelera la 
decomposizione delle città italiane”. La giunta fiorentina, “negli ultimi mesi di gennaio, 
passando sopra al parere di tecnici e ai principi dell’urbanistica moderna, ha deciso la 
costruzione del quartiere di Sorgane” (per i primi scritti sul caso Sorgane, 1956, n. 88; 
1957, nn. 85, 90, 95). A Siracusa era “stato rimosso un vincolo precedentemente posto 
dallo stesso ministero dell’Istruzione contro la costruzione del famigerato santuario della 
Madonna delle lacrime”, “grottesco, obbrobrioso tucul in cemento armato” (sul caso del 
“gigantesco cono gelato” aveva scritto in precedenza Agnello, 1959, n. 73). Un accenno, 
infine, alla situazione veneziana e agli scritti di Caniato (1959, n. 149; 1960, n. 22). 
 
24. A. CEDERNA, Il parco inesistente (“L'Appia in polvere”), XII, 9, 1 marzo 1960, p. 
13. “Il ministro dell’Istruzione, senatore Medici, ha due settimane fa annunciato come 
imminente la costituzione di un grande parco archeologico” sui “resti di quello che fu un 
grandioso complesso archeologico-paesistico, la Via Appia Antica e i resti della campagna 
romana”. Complesso che, in questo modo, era tornato “ad interessare la cronaca dopo due 
o tre anni di silenzio” (le battaglie per la tutela dell’Appia erano state centrali nei primi 
scritti di Antonio Cederna su “Il Mondo”; si veda, a tal proposito, il primo accenno al caso, 
1952, n. 3, e i primi scritti strutturati sul problema, 1953, nn. 46, 58, 60). Il parco previsto 
dal ministro “non ha né un piano paesistico… né un piano particolareggiato”, ma era il 
frutto di “accordi diretti coi maggiori proprietari di aree”.     
 
25. L. CODIGNOLA, Giacometti al “Flore”, ibid. Codignola riferisce di una 
conversazione con Alberto Giacometti avvenuta in un primo tempo al Café Flore (luogo 
d’elezione per gli esistenzialisti), in seguito nello studio dello scultore. “Con uno strano 
accento ticinese”, l’artista “racconta dell’Italia, che non ama”; indugia sulla propria arte e 
sulla scelta dei materiali; si sofferma sul ruolo della scultura, per nulla lingua morta (“il suo 
impegno è mostrare che la scultura è possibile”); allude alle ricerche di Duchamp e Moore. 
Il collaboratore de “Il Mondo” alterna il resoconto del dialogo con Giacometti a notazioni 
sulla sua arte: ossessionato dalla “misura giusta”, scrive Codignola, Giacometti “è il primo 
scultore che tenti di rendere plasticamente la figura umana non qual’è, ma quale appare: e 
non a una distanza qualsiasi, ma a fuoco fisso”; “a quella precisa distanza egli isola 
l’oggetto, lo spoglia delle sue accidentalità, ne condensa la materia a un grado di 
concentrazione inimmaginabile. Per questa via egli arriva a palesarne la solitudine”.   
 
26. G. A. ROGGERO, La comunità di Wright (“Istantanee americane”), XII, 10, 8 
marzo 1960, pp. 5-6. L’articolo è l’ultimo di una serie che attesta dell’interesse dei 
collaboratori de “Il Mondo” nei confronti della figura di Frank Lloyd Wright (per i primi 
scritti di questa sequenza, a firma Musatti, si veda 1951, nn. 27, 39; le note che, nel 
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presente regesto, accompagnano i due scritti indicati, inquadrano anche il significato 
culturale del recupero dell’opzione architettonica wrightiana). Roggero riferisce di una 
visita alla “comunità-studio” di Taliesin: ad accompagnare il collaboratore de “Il Mondo”, 
“un feroce critico di Wright, uno scrittore di romanzi dell’orrido” di cui non è riferita 
l’identità. Roggero conclude che a Taliesin “nulla, o quasi nulla, rammenta qui il più noto 
modulo wrightiano”, e che se non fossero state conosciute opere quali “la stupenda chiesa 
della Setta degli Unitari, direi che abbiamo sbagliato indirizzo”. “Vien da pensare”, 
insomma, “che Wright abbia goduto di un’età di mezzo, un lungo cuneo di lucidissima 
genialità nel mezzo di una vita caratterizzata… dal faticoso tentativo di orientarsi fra gli 
stili… e dallo sprazzo di follia rappresentato dal vagheggiato grattacielo alto un miglio e, 
secondo alcuni, dal Museo Guggenheim di Manhattan”. 
 
27. L. GILIBERTO, Penna e pennello (“Caratteri”), ibid., p. 7. Tra arte e costume, 
Giliberto racconta degli incontri con due “artisti della domenica”, “Giuseppe Zeta” e 
“Carlina R.”, entrambi alla ricerca dell’attenzione della stampa: del primo era aperta (non 
si precisa dove) una mostra di “oli e pastelli” “un po’ pesanti, vecchiotti di tono e di 
spirito”; i quadri della seconda, invece, “piacciono davvero molto” al collaboratore de “Il 
Mondo”.  
 
28. G. RAIMONDI, Sbarbaro come pittore (“La valigia delle Indie”), ibid., p. 8. 
Raimondi torna con la memoria al “tempo in cui gli scrittori sedevano al tavolo dei pittori”, 
agli anni in cui “la pittura teneva per mano, o sottobraccio, gli scrittori”: gli “anni di 
guerra”, “fra il ’15 e il ’19, il ‘20”, a Firenze. “Al caffè” si vedevano Soffici, Rosai, 
Campana e Sbarbaro. Quest’ultimo ascoltava “parole di pittura, attento, modesto”. 
Scrittori, tutti, intenti a cogliere “quanto la pittura… aveva introdotto di insolito, e 
eccitante, negli occhi degli artisti”, a Parigi come a Firenze. Soprattutto, ci si aggiornava 
sulle “riproduzioni nei giornali” di opere degli “impressionisti, e Cézanne e Van Gogh” e 
Matisse. Come Sbarbaro, faceva anche Campana, una sorta di “Corot italiano”.     
 
29. R. PANE, Tecnica della distruzione (“Lettere scarlatte”), ibid., p. 12. Lettera al 
direttore nella quale, attraverso una discussione generale, Pane individua le cause “della 
mancata tutela del patrimonio artistico e naturale in Italia”. C’è spazio anche per la 
segnalazione dell’attività di associazioni come “Italia Nostra”, i cui membri erano “tra i 
pochi che sono ancora disposti a scomodarsi per tentare di scongiurare” i rischi che stavano 
correndo i beni storici e paesistici d’Italia.  
  
30. A. CEDERNA, L'assessore intemperante (“Cronache dell'urbe”), ibid., p. 13. 
Cederna fornisce nuovi particolari sulla figura dell’assessore all’urbanistica Ugo 
D’Andrea, “autorevole membro fascista del partito liberale italiano”, e “artefice 
qualificato” dello “sfacelo urbanistico di Roma” (su D’Andrea, bersaglio privilegiato degli 
scritti di Cederna, si veda almeno 1959, nn. 28, 34). Concludono lo scritto alcune 
considerazioni su “l’assessore clericale al traffico”, Agostino Greggi (su Greggi si veda il 
recente 1960, n. 6), che aveva “dato alle stampe un suo libretto sull’urbanistica romana”, 
Roma non è in vendita, polemica “contro la stampa radicaleggiante, contro Il Messaggero, 
contro gli architetti, gli urbanisti e i politici che hanno attaccato il cosiddetto nuovo piano 
regolatore”.  
 
31. C. ERCOLANI, La “nuova” Parigi, ibid. All’Hôtel de Sens, sede del Centre de 
Documentation et d’Urbanisme di Parigi, Ercolani dialoga con “il funzionario del 
Ministero della Costruzione” del governo francese a proposito della situazione urbanistica 
parigina. Affrontati diversi nodi: dalla crescita demografica al rapporto con i comuni della 
regione, dagli ilots “che dovranno essere demoliti” alle condizioni in cui versavano alcuni 
edifici. Tema centrale, tuttavia, restava il “piano”, che il funzionario, “uno dei principali 




32. A. CEDERNA, La falsa avanguardia (“Passato e presente”), XII, 11, 15 marzo 
1960, p. 13. Il dibattito promosso da “Casabella” sulle “condizioni dell’architettura e 
dell’urbanistica in Italia”, proseguiva con il numero di febbraio, che pubblicava “un 
intervento particolarmente interessante di Leonardo Benevolo” (l’inchiesta di “Casabella” 
era già stata oggetto d’indagine da parte di Antonio Cederna: si veda 1959, n. 116). 
Benevolo puntava il dito sulle “carenze morali e culturali dell’avanguardia”, e sul 
“movimento moderno” sorto da una “interruzione dell’eredità culturale precedente”; 
indirizzava inoltre i suoi strali in direzione di futurismo e razionalismo (il sospetto nei 
confronti dell’antistoricismo futurista e del “rigore ideologico” del razionalismo erano 
punti centrali per tutti gli autori delle pagine d’architettura ed arte de “Il Mondo”; 
quest’ultimo punto, per esempio, è già visibile in 1951, n. 27; sul giudizio espresso nei 
confronti del futurismo si veda 1950, n. 40; 1951, n. 26; 1954, n. 32; 1957, nn. 29; 64). 
“Vera avanguardia” era, per Benevolo, “coraggio nell’isolarsi dalla realtà contingente per 
rientrarvi poi con le idee chiare e l’animo deciso a mutare questa realtà”.    
 
33. M. MANIERI-ELIA, L'architetto indifferente, ibid. La riflessione di Manieri-Elia 
sullo stato dell’architettura in Italia si ricollega da un lato allo scritto di Bandinelli 
comparso ne “Il Mondo” il 17 novembre del 1959 (n. 128), dall’altro ha punti di tangenza 
con le conclusioni cui era giunto Leonardo Benevolo in un saggio pubblicato su 
“Casabella” (saggio che aveva attirato l’attenzione di Cederna, 1960, n. 32). Il 
collaboratore de “Il Mondo” affronta le cause della difficoltà di affermazione di un 
“movimento moderno in architettura ed urbanistica”, e mette la lente sul trionfo del 
formalismo e di una architettura “figurativa, innocua, anzi gradita a una cultura affezionata 
ai principi idealistici”. Manieri-Elia mette i lettori in guardia anche da figure come quella 
di Ignazio Gardella, “architetto milanese di grande valore, che ha fatto parte 
dell’avanguardia italiana, ma che da qualche tempo sembra polarizzare le proprie ricerche 
su valori formali sempre più circoscritti e raffinati” (l’analisi di Manieri-Elia prende le 
mosse dalla monografia dedicata all’architetto e firmata da Argan: Ignazio Gardella, 
Milano, Edizioni di Comunità, 1959).      
 
34. A. LOMBARDO, Tarr l'autocrate, XII, 12, 22 marzo 1960, pp. 9-10. La recensione 
del Tarr di Wyndham Lewis (edizione italiana: Milano, Feltrinelli, 1959) apre ad alcune 
riflessioni – tra letteratura ed arte - sul “gruppo vorticista”. 
 
35. A. CEDERNA, L'ultimo della classe (“La città eternit”), ibid., p. 13. Cederna 
raccoglie le voci che, dall’interno del mondo democristiano, si erano alzate contro la 
politica urbanistica della maggioranza capitolina. A titolo esemplificativo, la rivista 
“Rinnovamento”, “l’Unione dei tecnici cattolici”, i relatori di un convegno “indetto nel 
febbraio 1960 dalla rivista Città del Lazio” avevano denunciato soprattutto l’assenza di un 
vero piano regolatore (sulle ultime vicende del piano, 1959, nn. 10, 15, 20, 28, 34, 37, 45, 
58, 79, 90, 116, 122, 145; 1960, n. 19). Alle proteste interne al mondo cattolico, si univano 
quelle “delle persone di cultura”: Cesare Brandi sul “Corriere della Sera”; l’associazione 
“Italia Nostra” attraverso il suo bollettino, i convegni e le conferenze stampa; i redattori di 
“Casabella” (a tal proposito si veda 1959, n. 116; 1960, n. 32). La lista si conclude con un 
riferimento agli appelli alla tutela dei beni storici comparsi nelle principali testate 
giornalistiche estere.     
 
36. E. BATTISTI, Le confessioni di un architetto, ibid. Recensione di Esperienza 
dell’architettura di Ernesto Nathan Rogers (Torino, Einaudi, 1958; su Nathan Rogers 
direttore di “Casabella”, 1959, n. 116). Battisti trova il volume “piacevole a leggersi, ma 
difficile: come tutti gli scritti autobiografici o teorici degli artisti dove ciò che è intuizione 
di gusto finisce per mascherarsi, quasi a difesa, sotto l’apparenza del discorso logico; e 
viceversa, la discussione teorica, per umiltà, vien presentata come l’espressione di un gusto 
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personale”. Tra i “noccioli essenziali” del libro, la casa “da creare” “in modo che assomigli 
all’umanità di chi l’abita”; lo “stile architettonico”; il significato della “tradizione” che, per 
Rogers, “è prendere e portare oltre”.  
 
37. S. CAMBOSU, Rosai in Sardegna (“Italia minore”), XII, 13, 29 marzo 1960, p. 10. 
A Rosai, artista centrale nel gusto degli autori della pagina d’arte de “Il Mondo”, erano 
stati dedicati tre coccodrilli in occasione della morte, avvenuta nel maggio del 1957 (1957, 
nn. 78, 87, 161). Nel presente scritto, Cambosu riferisce di avere individuato un’opera di 
Rosai “del ‘44” “nel recesso d’una casa di Nuoro”. Nell’opera in questione, “una congrega 
di spiriti ringhiosi, i quali, in riva a un mare che non promette niente di buono sotto un 
cielo di tempesta, sbirciano” il “Cristo popolano di questa Pesca”. Cambosu pubblica 
anche alcuni stralci di una lettera del gennaio del 1956, nella quale Rosai aveva fatto 
esplicito riferimento ad una Pesca conservata nella casa nuorese di Raffaello Marchi. 
L’opera di Rosai, conclude Cambosu, “finirà col liberare le generazioni giovani e anche, 
forse, quelle degli anziani dall’idolatria accademica”.  
 
38. D. COURIR, Il casino del Malvasia, ibid., p. 13. Courir visita “il casino di campagna” 
del Malvasia, “cronista della vita artistica bolognese del Seicento”: si trattava di “una 
vecchia villa del tardo Cinquecento”, con “un giardino quasi interamente devastato”, “sulla 
antica via delle Lame che da Bologna porta a Ferrara, nella pianura della Bassa, in località 
Trebbo”. Courir indugia sulle caratteristiche architettoniche della villa e sulle decorazioni 
ad affresco ad opera di artisti come i Carracci, il Brizio, il Dentone; non mancano 
riferimenti alla storia dell’edificio, che negli ultimi anni era stato oggetto di manomissioni 
e della “solita” “manovra di speculazione”.  
 
39. G. RAIMONDI, Innocenza ed esperienza del Doganiere (“La valigia delle Indie”), 
ibid. Raimondi ricostruisce la storia della fortuna italiana del Doganiere Rousseau, che 
“era giunto fra di noi, circa negli anni del futurismo”, “insieme con gli esemplari della 
pittura cubista” e “alla rivelazione critica dell’arte di Cézanne, e degli impressionisti” (il 
riferimento di Raimondi corre soprattutto ai testi di Soffici sulla “Voce”). Menzionati i libri 
chiave per l’aggiornamento degli italiani sull’arte del francese: la monografia del 
Doganiere firmata da Uhde all’inizio del secondo decennio del Novecento e le Dodici 
opere del 1914 (Firenze, Libreria della Voce). Il profilo che Raimondi offre di Rousseau si 
innesta nel costante processo di riqualificazione dell’arte dei “pittori primitivi” messo in 
campo dai collaboratori de “Il Mondo” fin dai primi anni di vita del settimanale (si leggano 
almeno gli scritti di Alfredo Mezio, 1950, nn. 13, 30, 61, 63, 66). 
 
40. G. MARMORI, La parola a Poliakoff (“Incontri parigini”), ibid., p. 15. A Parigi, 
Marmori incontra Serge Poliakoff. Il collaboratore de “Il Mondo” fa seguire il resoconto 
della conversazione ad un breve profilo dell’artista. Di Poliakoff sono riferite alcune 
notizie biografiche ed alcuni curiosi aneddoti che davano la misura delle sue difficoltà 
nell’imparare la lingua francese. Nel corso dell’incontro, l’artista indica spesso a Marmori 
le proprie opere appese alle pareti: “Formes, ritmes, éspace”, esclamava di fronte ad un 
“quadro a macchie rosse e nere d’un bel colore sontuoso”.  
 
41. G. BERNERI, Conformismo e anticonformismo (“Lettera da Parigi”), XII, 14, 5 
aprile 1960, p. 7. In un diario di viaggio nel quale le notazioni più varie si succedono 
impressionisticamente, Giovanna Berneri aggiorna i lettori de “Il Mondo” sulle principali 
novità d’arte e cultura a Parigi. Dalla segnalazione della “Esposizione Internazionale del 
Surrealismo” alla Galleria Cordier, evento su cui si era fermato qualche settimana prima 
Marmori (1960, n. 21), alla mostra di Bernard Buffet che “delude e irrita”; i ricordi di 
Parigi si concludono con alcune righe dedicate all’incontro avuto con Eleuterio Blasco 
Ferrer, “un rifugiato… che è pittore e scultore”: dell’artista sono descritte alcune opere, 




42. C. SOFIA, Soffici in paese (“I contemporanei”), ibid., p. 9. L’interesse nei confronti 
di Soffici artista e critico era testimoniato da scritti più (1957, nn. 29, 55, 64) e meno 
(1950, n. 40; 1954, n. 32) recenti comparsi ne “Il Mondo”. Sofia riferisce di avere 
accompagnato a Poggio Cajano un amico che voleva mostrare a Soffici un “dipinto che gli 
viene attribuito”. In quelle settimane, aggiunge Sofia, “a Firenze è stato scoperto un intenso 
traffico di quadri falsi, Rosai, Morandi, Omiccioli, De Chirico”. Il collaboratore de “Il 
Mondo” è attento a raccogliere le riflessioni di Soffici – in piena linea con le critiche al non 
figurativo comparse ne “Il Mondo” a partire dal 1950 – a proposito dell’arte astratta: “non 
capisce come si possa dipingere alla stessa maniera a Roma, a Berna, a New York, a San 
Paolo del Brasile”; per quanto concerne l’abbandono della rappresentazione, Soffici aveva 
individuato cause politiche ed economiche. Soffici era deluso anche dall’arte degli 
impressionisti, che “nel giro di trent’anni” aveva perso “di colore e luce”. Solo Utrillo, 
diceva, “mantiene la vivezza dei colori” (per Utrillo, artista più volte celebrato da Alfredo 
Mezio, si veda almeno 1955, n. 143; 1956, n. 15).           
 
43. A. CEDERNA, Itinerario romano (“La città eternit”), ibid., p. 13. Cederna traccia il 
bilancio di un “itinerario” attraverso alcune vie di Roma, città che è “tutta un cantiere”. 
Ovunque ci si imbatteva in interventi che non erano altro che “manomissioni dell’ambiente 
storico e monumentale”. Tra le tappe del percorso del collaboratore de “Il Mondo”, “una 
delle zone più venerande di Roma, tra la Torre dei Conti e i Fori di Augusto”, dove “stanno 
costruendo un albergo”, il Forum (sul caso anche 1960, n. 46); “sotto il Palatino”, invece, 
“è già stato costruito il grosso nuovo baraccone della caserma dei vigili urbani”. E ancora, 
sventramenti erano in atto “in piazza in Piscinula”, “in Largo Flebo”, “in via S. Giovanni in 
Laterano”, “in via delle Vergini”; non erano state risparmiate nemmeno “le Terme di 
Diocleziano”, le “pendici del Gianicolo”. Menzione per il già indagato caso del Tempio 
canadese (1955, n. 80; 1956, n. 68; 1959, n. 91) e per i “grossi lavori stradali intrapresi in 
vista delle Olimpiadi” (sui quali si veda almeno 1960, n. 11).    
 
44. A. RINALDINI, Ensor e il manierismo, ibid. Recensione di Manierismus in der 
Literatur di Gustav René Hocke, edito nel 1959 a Rowohlt. Per l’autore, il manierismo era 
“uno stato d’animo di gruppo o individuale, un atteggiamento irrequieto che sfoga in forme 
analoghe, pur passando di civiltà in civiltà, e non uno stile cronologicamente definito, 
come ormai sia gli storici dell’arte, sia i più seri studiosi di letteratura tendono a ritenere”. 
Rinaldini prova ad applicare l’etichetta di manierista a James Ensor, del quale era appena 
uscita la edizione italiana di “un’ampia e documentata monografia” (Paul Haesaerts, James 
Ensor: la vita e l’opera, Milano, Il Saggiatore, 1959; la fortuna di Ensor su “Il Mondo” 
comincia con alcuni scritti di Mezio, 1950, nn. 20, 55, 60): Ensor, artista che “solo quando 
è ribelle e anarchico, come tutti i manieristi… è veramente grande”. Ribelle anche più degli 
impressionisti, che “s’intestano… nell’abbandono dei contenuti tradizionali”, rimanendo 
tuttavia “sempre un po’ arcadici”. 
 
45. L'INVITATO, Stanislas (“I giorni”), ibid., p. 16. All’Obelisco era aperta una mostra di 
Stanislao Lepri, “a Roma per qualche giorno” assieme a Leonor Fini; “a Roma, Lepri 
alloggia in casa di Fabrizio Clerici”. L’artista, riferisce l’Invitato, stava lavorando alle 
“scene per un balletto” che sarebbe andato in scena a Parigi. L’interesse del collaboratore 
de “Il Mondo”, tuttavia, è diretto ai fatti di costume, alle suggestioni mondane: dai 
comportamenti civettuoli della Fini fino alle reazioni dei visitatori di fronte ai quadri, agli 
acquerelli e ai disegni esposti. 
 
46. A. CEDERNA, L'albergo sul Foro (“Cronache dell'urbe”), XII, 15, 12 aprile 1960, 
p. 13. Alla costruzione dell’albergo Forum “proprio alle spalle del muraglione del Foro di 
Augusto”, Cederna aveva già fatto riferimento la settimana precedente (1960, n. 43). Il 
progetto era stato denunciato in un primo tempo dall’associazione “Italia Nostra”, in una 
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“lettera alle autorità e ai giornali”. Lo “sventramento” di Roma messo in atto 
dall’amministrazione, commenta Cederna, non si discostava di molto dalla “retorica” e 
dalla “volgarità mussoliniana”: nel caso preso in esame, non era stata prestata attenzione 
alla “perdita o grave manomissione” della chiesa dei santi Quirico e Giulietta ed alla 
“demolizione di una… casa a quattro piani del primo Ottocento”.   
 
47. A. PARENTINO, Sventramento di Catania (“I vandali in casa”), ibid. Parentino 
indica il caso di Catania come “il più grosso sventramento mai proposto ed attuato in Italia, 
in questo dopoguerra”. Tra gli interventi più gravi ai danni della città, “ricostruita ex-novo 
dopo il terremoto del 1963”, Parentino segnala “la costruzione della strada ferrata, disposta 
in modo da costituire una barriera continua tra la città e il mare”, ed i progetti “di un 
grande viale che congiungesse la stazione stessa con la zona centrale della città”. 
Emblematico anche il siluramento del piano regolatore che “un urbanista del valore di 
Luigi Piccinato aveva preparato”. Parentino conclude segnalando alcuni casi emblematici 
della situazione urbanistica catanese: dal “nuovo edificio della Rinascente”, al 
“risanamento del quartiere cittadino di S. Berillo”.     
 
48. A. CEDERNA, L'architetto moderno (“Vecchio e nuovo”), XII, 16, 19 aprile 1960, 
p. 13. Cederna scrive della “Società di Architettura e Urbanistica, fondata il mese scorso 
da un gruppo di architetti romani” - “una trentina tra i trenta e i quarant’anni” – che hanno 
“partecipato alle lotte dure di questi anni”, una su tutte quella relativa al piano regolatore di 
Roma (sulle cui vicende si rimanda alla sequenza di scritti 1959, nn. 10, 15, 20, 28, 34, 37, 
45, 58, 79, 90, 116, 122, 145; 1960, n. 19). L’obiettivo principale della Società era quello 
di “individuare nelle esperienze italiane e straniere degli ultimi decenni un’eredità ancora 
viva, e questa viene identificata nel patrimonio ideale del movimento moderno”, i cui 
cardini erano, per esempio, l’impegno ed il coinvolgimento di “tutti gli interessi della 
società contemporanea” e “l’esigenza di un nuovo sistema di valori di cui 
democraticamente tutti possano godere”. La settimana successiva, sarebbe stato pubblicato 
uno scritto sulla Associazione Studenti e Architetti (1960, n. 51).        
 
49. A. BANDINELLI, Ricordi capitolini, ibid. Recensione di In Campidoglio con Alberto 
Mancini di Fausta Mancini Lapenna (Firenze, Vallecchi, 1958). Qualche riga è riservata 
alla politica urbanistica delle amministrazioni romane degli anni Venti che, “nonostante i 
suoi difetti”, “non prevede eccessive sovrapposizioni di nuove strutture a quelle già 
esistenti”: “è con il piano del 1931… che la città subisce le più profonde ed irreparabili 
offese”.  
 
50. L. CECCHI PIERACCINI, Cardarelli all'Accademia (“Occasioni e aneddoti”), 
XII, 17, 26 aprile 1960, p. 9. Tra i ricordi di Leonetta Cecchi Pieraccini spuntano alcuni 
incontri con Cardarelli e Longanesi datati al febbraio del 1931. Dello stesso anno è un 
confronto tra Soffici ed Arturo Martini “in casa Contini Bonacossi”: il primo, “dinanzi a 
una scultura in legno del Trecento”, si era rivolto al secondo affermando che il pezzo era 
migliore della Ninfa martiniana “esposta alla prima Quadriennale del 1931”. Alla serata, 
“un ricevimento offerto dai Contini Bonacossi nella loro galleria”, era stato presente anche 
Roberto Longhi.    
 
51. A. CEDERNA, Controveleno (“Architettura”), ibid., p. 13. Celebrata la fondazione 
della Società di Architettura e Urbanistica (1960, n. 48), Cederna si sofferma sulla 
“Associazione Studenti e Architetti”, anch’essa costituita per “trattare i problemi di fondo, 
morali sociali culturali”, dell’architettura e dell’urbanistica contemporanea. All’interno 
dell’associazione si distinguevano le figure di Manfredo Tafuri e Giorgio Piccinato, che 
nelle settimane precedenti avevano preso posizione con coraggio “nei confronti 
dell’insegnamento dell’architetto Saverio Muratori, titolare della cattedra di composizione 




52. G. RAIMONDI, Le carnet de la Californie (“La valigia delle Indie”), ibid. 
“Nell’anno 1955 Picasso acquistò una villa, presso la città di Cannes, denominata: La 
Californie”. Da quel momento, scrive Raimondi, “egli incomincia… a dipingere, a ritrarre 
le pareti, gli oggetti e l’aria, lievemente favolosa del suo atélier”. Questo studio, “divenuto 
l’oggetto della… passione figurativa” di Picasso, “riporta” a Raimondi “la suggestione dei 
motivi di racconti di Poe, dove sono rappresentati fino i minori particolari”. Della stagione 
a La Californie era uscito un “quaderno”, che raccoglieva la “singolare documentazione 
grafica, raggruppata fra la data del 10 novembre 1955 e il 14 gennaio 1956”: il Carnet, 
“che ora è stato riprodotto in fac-simile” (Milano, Il Saggiatore, 1960).    
 
53. A. CEDERNA, Gli inglesi e il paesaggio (“Il national trust”), XII, 18, 3 maggio 
1960, p. 5. Terza tappa del confronto impostato da Cederna tra la situazione urbanistica 
inglese e quella italiana (per gli scritti precedenti, 1959, n. 146; 1960, n. 12). Il presente 
articolo è dedicato “all’opera di salvaguardia del patrimonio artistico, storico e naturale”, 
che in Inghilterra era demandata al National Trust of Places of historic interest or natural 
beauty: “istituzione unica al mondo”, “è un’associazione privata e indipendente di cittadini 
che acquista, amministra, restaura e conserva a beneficio dell’intera collettività e dei 
posteri i luoghi, i monumenti e gli ambienti più insigni dell’arte, della storia e della 
natura”. Nel contesto di una conferenza organizzata pochi giorni prima a Roma da “Italia 
Nostra”, alcuni membri del National Trust avevano avuto modo di illustrare “le 
meraviglie” della propria associazione.          
 
54. E. BATTISTI, I castelli dei piemontesi, ibid., p. 13. Recensione del volume di Noemi 
Gabrielli Rappresentazioni sacre e profane nel castello di Issogne e la pittura nella valle 
d’Aosta alla fine del Quattrocento (Torino, Ilte, 1959). Battisti fa precedere alle note 
appuntate a margine del volume di Noemi Gabrielli alcuni riferimenti alle pubblicazioni 
sulla “grande pittura del Piemonte”, che negli anni appena precedenti erano andate 
intensificandosi soprattutto per merito di “banche (come, soprattutto, l’Istituto Bancario di 
San Paolo)” e “grandi enti (fra cui la Sip)”.  
 
55. A. BANDINELLI, Il surrealismo e i comunisti, ibid. All’interno del testo, discussione 
culturale generale sul rapporto tra surrealismo e comunismo originata dal commento a Il 
movimento surrealista di Franco Fortini (Milano, Garzanti, 1959), sono spesi alcuni 
riferimenti al surrealismo visivo di Chagall, Mirò e soprattutto Dalì.  
 
56. A. CEDERNA, Oro e microbi (“Cronache dell'urbe”), XII, 19, 10 maggio 1960, p. 
13. Cederna denuncia la situazione dei quartieri romani vittime “del rifiuto di ogni 
intelligenza urbanistica”, figli “del caos sociale, economico, giuridico”, distrutti 
“nell’ossequio sistematico per l’interesse particolare e nel disprezzo per quello della 
collettività”. Constata la “rassegnazione con cui la gente accetta e subisce i disagi imposti 
dalla rozza amministrazione urbana” e dagli interessi degli speculatori e della Società 
Generale Immobiliare, la cui ricchezza cresceva in modo direttamente proporzionale al 
“lerciume” e ai “microbi” che infestavano le strade delle città (sulle “imprese” della 
Immobiliare si veda 1956, nn. 45, 56, 63; 1958, nn. 102, 133; 1960, n. 17). 
 
57. A. RINALDINI, Il labirinto degli stili (“All'Accademia dei Lincei”), ibid. Rinaldini 
affronta alcuni dei nodi emersi nel “recentissimo convegno, promosso dall’Accademia 
Nazionale dei Lincei, su Manierismo, Barocco, Rococò: concetti e termini” (gli atti 
sarebbero stati pubblicati due anni più tardi). Rinaldini nota come esistesse, “sia nella 
critica figurativa che in quella letteraria e musicale, un piano straordinariamente largo 
d’intesa” su tali temi. Si sofferma sul “dissenso generale dei nuovi studiosi 
dall’interpretazione negativa del Croce a proposito della validità storiografica dei generi e 
degli stili”; elenca, per ciascuno dei problemi affrontati, i contributi e le relazioni più 
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interessanti. Muove, infine, una critica agli organizzatori, che avevano stabilito “un 
programma più conservatore che innovatore: dando la parte del leone allo scontatissimo 
barocco, invece che al manierismo ed al rococò, che… hanno una funzione antibarocca” 
(sul tema sarebbe intervenuto tre settimane più tardi Cantimori, precisando il proprio 
“concetto di barocco” – 1960, n. 62).   
 
58. A. CEDERNA, Una svolta importante (“Milano ravveduta”), XII, 20, 17 maggio 
1960, p. 13. Nuovo intervento di Cederna sulla situazione urbanistica milanese (per la 
serie degli scritti “milanesi”, 1950, n. 10; 1951, nn. 3, 5; 1952, nn. 16, 29; 1954, nn. 40, 48, 
83, 89; 1956, nn. 20, 22, 24, 27, 58; 1957, nn. 11, 19, 133; 1958, nn. 21, 40, 43, 64, 67, 
119; 1959, nn. 105, 106). I responsabili dell’amministrazione cittadina, “dopo gli 
incalcolabili errori commessi in questi ultimi quindici anni, hanno finalmente di fronte a sé 
una serie di proposte concrete”, inserite nella “relazione” stesa “dagli architetti incaricati 
della revisione del piano”. Della revisione in questione, “la cosa più importante e vistosa… 
è la sospensione del secondo tratto della racchetta”, tema sul quale lo stesso Cederna aveva 
più volte indugiato (si veda, per esempio, il citato 1959, n. 106). Tale revisione, conclude 
Cederna, aveva trovato entusiasmi anche nella “stampa più torbida e insipiente” (a titolo 
esemplificativo, “Il Corriere della Sera” e “Il Giorno”).  
 
59. A. BANDINELLI, Livorno e il Buontalenti, ibid. Recensione di Storia urbanistica di 
Livorno di Giacinto Nudi (Venezia, Neri Pozza, 1959). Particolare attenzione, nel volume 
di Nudi e nello scritto di Bandinelli, è riservata alla figura di Buontalenti, nominato da 
Francesco I de’ Medici “soprintendente a tutte le fabbriche civili e militari dello stato”.  
 
60. A. RINALDINI, Cima, Bellini e Mantegna, XII, 21, 24 maggio 1960, p. 13. Su due 
monografie appartenenti alla “nuova collana Saggi e studi di storia dell’arte, edita da Neri 
Pozza”: Cima da Conegliano di Luigi Coletti (Venezia 1959) e L’arte di Andrea 
Mantegna, “ristampa del celebre saggio di Giuseppe Fiocco” (Venezia 1959). Se per 
quanto concerne il volume di Coletti, centrale è il confronto tra Cima e Giovanni Bellini, il 
saggio di Fiocco, disamina del “solenne ed aspro archeologismo del Mantegna”, fa luce su 
ciò che Cima, “come il tardo Bellini, ha studiato, ma ha rifiutato”.    
 
61. G. GRASSELLI, L'investimento di Mantova, ibid. Grasselli estende al caso di 
Mantova le battaglie degli autori de “Il Mondo” “in difesa del patrimonio artistico e 
naturale italiano”. Alcuni interventi avevano minato la “armoniosa uniformità… che lega 
l’architettura comunale alla rinascimentale e barocca, e dà l’idea di una civiltà non 
immemore del passato e sollecita del futuro”: “tagliato per traverso l’armoniosissimo 
disegno urbano, minacciato di distruzione quanto resta del ghetto… erette massicce cortine 
stradali”, erano da poco sorti “brutti edifici” “nei pressi della piazza delle Erbe, della 
piazza d’Arco” e “di San Sebastiano”. Grasselli conclude segnalando “lo stato in cui 
versano i resti della Favorita, la villa eretta per il duca Ferdinando dal Sebregondi” e la 
“lenta morte del Bosco Fontana”. 
 
62. D. CANTIMORI-A. RINALDINI, Il labirinto degli stili (“Lettere scarlatte”), XII, 
22, 31 maggio 1960, p. 12. Cantimori interviene su alcuni punti toccati da Rinaldini 
nell’ambito della recensione al convegno Manierismo, Barocco, Rococò: concetti e termini 
(1960, n. 57): in particolare, precisa il proprio “concetto di Barocco”. Rinaldini replica 
affermando che “la tesi della doppia verità” di Cantimori (“quella dell’arte e quella della 
storia politica ed economica”) è “quasi un mito storiografico”. 
 
63. A. CEDERNA, Lo sbagliato e l'inutile (“Il giardino degli stili”), ibid., p. 13. 
Cederna segnala un “nuovo contributo portato dalla rivista Urbanistica che, dopo avere 
illustrato in due numeri magistrali il progressivo deterioramento di Roma negli ultimi 
novant’anni” (sull’inchiesta della rivista si veda 1959, n. 103; 1960, n. 1), “inizia col suo 
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ultimo fascicolo, n. 30, una rubrica titolata Situazione urbanistica in Italia”. Oltre ai casi di 
Roma, Firenze, Venezia e Napoli (i cui piani regolatori “sono giunti al ministro dei Lavori 
Pubblici” o “sono ancora in viaggio”), i collaboratori di “Urbanistica” denunciano i “fatti 
scandalosi” di Venezia (su cui si veda Caniato, 1959, n. 149; 1960, n. 22), Assisi (1959, n. 
38) e Ravenna (1954, n. 23; 1959, n. 117). Nella seconda parte della rivista, articoli sul 
“piano dei parchi” “pomposamente annunciato dal ministro dei Lavori Pubblici”, e 
“osservazioni” di “Insolera sulla costruzione dei due ponti nel settore nord-orientale” di 
Roma.    
 
64. A. MEZIO, Picasso pigliatutto (“Gallerie”), ibid. Con una recensione a L’opera 
grafica di Pablo Picasso di Maurice Jardot (Milano, Il Saggiatore, 1959), Mezio riprende, 
dopo una lunga assenza, la propria collaborazione al settimanale (l’ultimo scritto di Mezio 
è datato 9 dicembre 1958 - n. 140; su Picasso anche uno degli ultimi scritti comparsi ne “Il 
Mondo” a firma del critico, 1957, n. 88). “L’antologia”, commenta Mezio, “sottolinea 
l’importanza dell’artista nella ripresa attuale della stampa d’arte, e la sua presenza più o 
meno esplicita dietro la maggior parte delle manifestazioni che informano il campo 
internazionale dell’attività grafica”. Mezio cita la “introduzione al catalogo per la mostra 
della Biblioteca Nazionale di Parigi”, firmata da Valery Radot, e concorda sul fatto che “la 
vocazione di Picasso per il disegno si manifesta prestissimo, e si direbbe anteriore al suo 
talento di pittore”: “il disegno resta… la sola costante di una carriera apparentemente irta di 
contraddizioni e salti mortali”. Il “virtuosismo innato” dell’artista “lo porterà a fare il giro 
di tutti gli stili, con una sconcertante rapidità di movimento che ha potuto accreditare la 
leggenda di un Picasso camaleontico, modista e mistificatore, e che resta il peccato 
d’origine e la dannazione di questo Don Giovanni della pittura” (chiusa in linea con la 
critica all’arte di Picasso comparsa ne “Il Mondo” a partire dall’anno della fondazione del 
settimanale: 1949, n. 23; 1950, n. 62; 1951, n. 34; 1952, n. 60; 1953, n. 29; 1954, nn. 3, 12, 
22).  
 
65. G. RAIMONDI, Il primo viaggio del Canova (“La valigia delle indie”), XII, 23, 7 
giugno 1960, p. 13. La pubblicazione dei Quaderni di viaggio di Antonio Canova 
(edizione e commento a cura di Elena Bassi, Venezia-Roma, Istituto per la collaborazione 
culturale, 1959), sposta l’attenzione di Raimondi sul viaggio romano dello scultore. 
Canova era partito da Venezia il 9 ottobre del 1779 “in compagnia del pittore Pierre 
Fontaine”. Raimondi pubblica alcuni stralci del “diario” dello scultore, e si sofferma su 
alcune tappe del viaggio, in particolare quelle bolognese e fiorentina (su Antonio Canova 
anche 1957, nn. 145, 156). 
 
66. A. MEZIO, Vespignani e Attardi (“Gallerie”), ibid. Alla Galleria della Nuova Pesa, 
che si distingueva “per la sua presa di posizione a favore dei figurativi, con una particolare 
preferenza per il gruppo realista” (centrale era la figura di Antonello Trombadori, che della 
Nuova Pesa era stato consulente prima, direttore artistico poi), erano dedicate tre sale “alle 
opere recenti di Vespignani e di Attardi”. Se il primo “sta fermo”, scrive Mezio, “Attardi si 
muove, forse troppo”. Vespignani, spiega il critico, continua “la descrizione di quella 
Roma suburbana e proletaria che il cinema neorealista portò alla ribalta negli anni del 
dopoguerra”; da alcune delle sue opere, tuttavia, “promana un fortissimo odore di alcova e 
di sessualità 1910, dovuto in parte al modello con le sue pose liberty, e in parte ad una 
tavolozza a base di biacche striata di filamentosità rosa, piena di allusioni al sangue, alle 
cartilagini”, che rimandano ai “toni freddi e il linearismo tormentato del tempo di Egon 
Schiele”, oltreché a Ben Shahn. Attardi, invece, “continua i suoi giri di valzer con 
l’avanguardia centro-europea”: “gli spessori della materia alla Permeke… e i procedimenti 
caricaturali… accusano il carattere sperimentale di un’opera tuttora alla deformazione di 
gusto espressionista”; “i grandi formati, se possono valere come tentativo per una pittura di 
largo respiro e per le nostalgie verso Goya, Ensor e Van Gogh, non riescono a mascherare 
il poco interesse dell’artista per i soggetti, su cui insistono fortemente i titoli dei dipinti”. 
Mezio dedica alcune righe all’attività espositiva della Nuova Pesa, menzionando mostre di 
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Rosai, Ziveri, Birolli, Cagli e, tra le “prossime manifestazioni”, un “omaggio 
all’espressionista tedesco Otto Dix”.    
 
67. A. MEZIO, Il futurista in automobile (“Gallerie”), XII, 24, 14 giugno 1960 p. 13. 
Discussione generale sulla fortuna critica e sulla storicizzazione del futurismo a pochi mesi 
dall’uscita della traduzione italiana del testo di Herbert Read A concise history of modern 
painting/Breve storia della pittura moderna (Milano, Il Saggiatore, 1959). Mezio nota con 
rammarico come nel manuale “mancano Soffici, Casorati, Rosai e Scipione”, e Morandi 
fosse rappresentato da “una natura morta”; di contro, “il futurismo ha l’onore di un intero 
capitolo” (affermazioni che confermano la più volte manifestata ostilità dei collaboratori de 
“Il Mondo” nei confronti del futurismo; si veda, a titolo esemplificativo, 1950, n. 40; 1951, 
n. 26; 1954, n. 32; 1957, nn. 29, 64; ostilità estesa anche al futurismo architettonico, 1959, 
n. 77). La discussione di Mezio procede attraverso la chiamata in causa di una “interessante 
lezione-conferenza” di Maurizio Calvesi presso la Galleria d’Arte Moderna di Roma, 
riguardo ai “rapporti tra il futurismo e i cubisti francesi” (gli appunti di Mezio avrebbero 
suscitato la piccata risposta di Calvesi, 1960, n. 84); approda all’ennesima stroncatura 
dell’arte futurista, definita “arido artigianato”, avulso dal “recupero di un linguaggio 
plastico” che aveva condotto i cubisti al Museo. Insomma: “come tutti i fenomeni gonfiati 
artatamente, il futurismo rivelò la propria inconsistenza al primo urto con la realtà”, “e 
tutto ciò che lasciava in eredità erano alcune tele di buona tenuta, come La Galleria di 
Milano di Carrà… L’antigrazioso di Boccioni… qualche pezzo di Sironi e i bellissimi 
collages di Soffici… tutte opere inconcepibili senza i precedenti di Picasso e di Braque” 
(sull’arte di Soffici in continuità con la cultura strapaesana, 1957, n. 55).   
  
68. A. CEDERNA, Milano incerta (“Urbanistica”), ibid. A quasi un mese dall’articolo 
Una svolta importante  (1960, n. 58), un altro scritto sulla situazione urbanistica milanese. 
Cederna si sofferma sulle “ragioni” che avevano portato alla decisione di sospendere il 
secondo tratto della Racchetta: essa avrebbe “ridotto in polvere… almeno un chilometro e 
mezzo di arte, architettura, urbanistica milanese, dal medioevo al neoclassico”; non 
avrebbe risolto i problemi del traffico; avrebbe ostacolato “lo sviluppo urbanistico della 
città”; avrebbe alterato gli equilibri di “uno dei pochi quartieri, forse l’unico quartiere 
residenziale di Milano che funzioni bene e che vada bene così com’è”. Tali riflessioni 
erano comparse “nel numero di marzo del bollettino del collegio lombardo degli architetti”.   
 
69. L CECCHI PIERACCINI, Barba e capelli (“Occasioni e aneddoti”), XII, 25, 21 
giugno 1960, p. 9. Leonetta Cecchi Pieraccini riporta alcuni aneddoti relativi alla “prima 
gioventù di Cesare Pascarella… svolta, com’è risaputo, in stretto cameratismo col mondo 
artistico di via Margutta”; la collaboratrice de “Il Mondo” riferisce in particolare del 
“modesto e smobilitato studio, dalle parti di piazzale Flaminio, nel quale lavoravano lui e 
un collega scultore”. Un altro paragrafo è dedicato ad un vivace confronto avvenuto al 
Caffè Rosati tra Cardarelli e Quirino Ruggeri “fra il 1930 e ‘31”, a proposito della moda di 
“andar senza cappello”. E ancora, qualche riga conferma gli incontri, frequenti nei primi 
anni Trenta, tra Amerigo Bartoli, disegnatore de “Il Mondo”, Antonio Baldini ed Emilio 
Cecchi. Conclude il testo il resoconto di uno scontro Carrà-Soffici nel corso di un 
trasferimento veneziano in “vaporino”: oggetto del contendere, la pittura di paesaggio.  
 
70. A. MEZIO, I “romanisti” di Via Cavour (“Gallerie”), ibid., p. 13. “La mostra di 
Antonietta Raphaël, che si aprirà la prossima settimana ad Ivrea, nella sede del Centro 
Culturale Olivetti”, offriva “tutti gli elementi per una piccola ricognizione alle origini di 
quella che, non senza un pizzico di civetteria, è stata chiamata la Scuola romana” (su 
Raphaël e sugli artisti della Scuola romana erano state frequenti le riflessioni di Mezio: si 
veda, a titolo esemplificativo, 1949, n. 11; 1950, n. 9; 1952, n. 23; significativo è che le 
attività del Centro Olivetti siano tra i pochi eventi extraromani presi in esame dagli autori 
de “Il Mondo”). Il collaboratore de “Il Mondo” ricostruisce la storia del gruppo e 
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dell’artista a partire dal riconoscimento critico di Roberto Longhi (citate, per esempio, 
alcune righe longhiane pubblicate nel catalogo della Sindacale del 1929). Mezio non 
aggiunge nulla alle conclusioni sulla Scuola romana cui era giunto negli articoli citati qui 
sopra (in particolare, conferma la centralità, nel gruppo, della “presenza… della giovane 
lituana”); lamenta, tuttavia, la perdita di un nucleo consistente di quadri “inviati a 
Londra… lasciati nello studio dello scultore Epstein” e infine andati “distrutti durante i 
bombardamenti tedeschi del ‘42”. Quadri che, soprattutto, avrebbero sciolto numerosi 
“interrogativi sulla formazione di Scipione”.  
 
71. A. CEDERNA, I superstiti (“Cronache dell'urbe”), ibid. Gli attacchi ai romanisti 
erano stati frequenti sulle colonne de “Il Mondo” (1954, n. 52; 1957, n. 103; 1959, n. 6); 
nel presente scritto, Cederna indugia sui sopravvissuti di una “razza di gente che… va ora 
progressivamente scomparendo”, ma tuttavia ancora capace di firmare articoli e di 
prendere posizione a sostegno delle “cause peggiori”. Presi di mira dal collaboratore de “Il 
Mondo”, in particolare, un articolo comparso “qualche giorno fa nella terza pagina del 
Messaggero” ed uno scritto pubblicato in “Studi romani”, “rivista che vuol essere seria”. 
Quanto espresso dagli autori – non nominati - dei due interventi confermava quanto 
Cederna aveva concluso in merito ai romanisti: “negati alla comprensione degli elementari 
problemi urbanistici”. Conclude lo scritto di Cederna un riferimento alla Strenna, “giunta al 
ventunesimo volume”. 
 
72. C. L. RAGGHIANTI, Il futurismo alla Biennale (“Lettere scarlatte”), XII, 26, 28 
giugno 1960, p. 4. Ragghianti scrive al direttore de “Il Mondo” per chiarire la propria 
posizione a proposito dei “noti provvedimenti d’autorità lesivi dell’autonomia e della 
capacità culturale dell’ente veneziano” (il riferimento va alla forte intrusione governativa 
nell’organizzazione della Biennale veneziana): provvedimenti che avevano portato alle 
dimissioni Ragghianti assieme agli altri membri del Comitato di consulenza, che ora 
chiedevano che la “Mostra storica del movimento futurista” fosse organizzata in modo 
“difforme dal progetto” che era stato imbastito.  
 
73. V. SINISGALLI, La cattedrale di Montesano (“Italia minore”), ibid., p. 7. 
Resoconto di un “viaggio in Lucania sulla corriera”, culminato con la visita alla cattedrale 
di Montesano, la “più alta costruzione dei dintorni, progettata da un italo-americano ed 
eseguita a sue spese in memoria della madre e per ricordo della fortuna inseguita, afferrata, 
lasciata in Venezuela”.   
 
74. A. CEDERNA, Introduzione all'architettura, ibid., p. 13. Recensione della 
Introduzione all’architettura di Leonardo Benevolo (Bari, Laterza, 1960). Cederna fa 
precedere alle note sul volume una riflessione generale sui “difetti principali dei libri che in 
Italia si scrivono sull’architettura” – difetti da cui il volume di Benevolo era esente -, 
soffermandosi in particolare sui tre “vizi cronici della cultura italiana”: “estetismo, 
formalismo, accademismo” (posizioni che accomunavano tutti gli autori delle pagine 
culturali de “Il Mondo”, basti pensare, per quel che riguarda la critica delle arti 
contemporanee, all’antiaccademismo ed al sospetto nei confronti dell’estetismo delle 
avanguardie degli scritti di Mezio).  
 
75. A. MEZIO, Longanesi e bodoni (“Gallerie”), ibid. “Il cortometraggio su Longanesi, di 
cui il regista Primo Zeglio” (collaboratore de “Il Mondo”) “ha iniziato la lavorazione per la 
Documento Film”, costituisce l’occasione per un affondo sulla figura dell’editore e 
“caricaturista”. L’omaggio a Longanesi, uno dei nani di Strapaese (l’altro era Maccari, con 
Bartoli disegnatore de “Il Mondo”) fa il paio con i medaglioni dedicati all’intellettuale a 
seguito della sua scomparsa (1957, nn. 127, 150), e con i frequenti ricordi inseriti nelle 
pagine di diario di Leonetta Pieraccini (l’ultimo, 1960, n. 50). L’attività giornalistica di 
Longanesi è ricostruita a partire dall’esperienza dei giornali “Index” e “Il Dominio”, e dalle 
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prime esperienze negli ambienti romani frequentati da Bragaglia; spazio centrale è 
riservato agli anni dell’“Italiano”, nel corso dei quali, “in linea col ritorno ai classici 
predicato dalla Ronda”, Longanesi “riscopre Bodoni”. Degli anni di “Omnibus” sono 
l’abbandono del carattere dei bodoni, “adatto ai formati monumentali dell’epoca 
neoclassica”, e l’adozione della “tipografia floreale del secondo Ottocento”. Ancora: 
attorno ad “Omnibus” - nelle parole di Mezio c’è, in tutta evidenza, la volontà di riscattare 
il ruolo di Pannunzio e Benedetti, collaboratori della rivista – Longanesi “mobilita… 
scrittori che il fascismo tollerava come il fumo negli occhi”. Qui è la novità dello scritto di 
Mezio: contrapporre Longanesi – voce di “una società conservatrice ma nutrita di cultura 
fino alla cima dei capelli”, e ineludibile riferimento per i pannunziani – alla “retorica 
plebea del regime”.        
 
76. G. RAIMONDI, Jean Dubuffet: Parigi, maggio 1960 (“La valigia delle Indie”), 
XII, 27, 5 luglio 1960, p. 7. Ancora uno scritto sull’arte di Dubuffet, opzione prima – e 
baluardo di rappresentazione in anni di dilagante astrattismo – della coppia Raimondi-
Mezio nel panorama visivo degli anni Cinquanta (per la sequenza di scritti degli autori 
della pagina d’arte de “Il Mondo” su Dubuffet, 1954, n. 38; 1956, n. 125; 1957, n. 139; 
1958, nn. 2, 16, 26). Raimondi mette la lente su “due mostre di Dubuffet”, entrambe 
parigine e datate al maggio precedente. Su una in particolare, alla Galleria di Daniel 
Cordier, si ferma l’attenzione del collaboratore de “Il Mondo”. Temi, “uno solo; le barbe”: 
“le barbe sono lo spazio ideale, il tavolo, la bandiera in cui i sentimenti dell’animo, 
accordandosi con le invenzioni della materia pittorica, intonano e innalzano un discorso, 
che è la confessione, la malinconia e l’allegria del suo lavoro di pittore”. Con le barbe e 
con i ritratti, “l’occhio e la mente di Dubuffet sono sempre nell’osservare, e valutare e 
giudicare, moralmente, le cose, e gli uomini intorno a lui”. Concludono alcune osservazioni 
sui Phénomènes, “museo di litografie” dell’artista esposte negli stessi giorni “da Berggruen 
& Cie.”. 
 
77. U. FACCO DE LAGARDA, L'inaugurazione (“Aria di Venezia”), ibid. 
Dell’inaugurazione della Biennale non si occupa il critico d’arte del settimanale, ma Facco 
de Lagarda (linea precisa, testimoniata dall’assenza strategica di scritti di Alfredo Mezio 
sulle ultime Biennali: gli ultimi articoli di Mezio in merito avevano riguardato questioni 
politiche quali il siluramento di Pallucchini, 1957, n. 134; i “casi” connessi con 
l’esposizione, per esempio quello scoppiato attorno ad Alberto Burri, 1958, n. 16; la 
polemica con la gestione della Biennale è palesata anche dalla lettera di Ragghianti 
pubblicata sul settimanale la settimana precedente 1960, n. 72). Nell’ambito del presente 
scritto, Facco de Lagarda torna con la memoria alla “importanza artistica e mondana” delle 
prime Biennali; attesta la crisi dell’istituzione, crisi che “risale, forse, al 1938”; riconduce 
la crisi ad una “crisi universa, che investe non soltanto le arti figurative, ma l’Arte in 
genere e le Lettere e ogni altra manifestazione intellettuale”; individua, tra i segni della 
flessione, il rinnegamento “in blocco” dei “maestri figurativi”, la vetrina troppo ampia 
concessa alle “contorte escogitazioni degli informi”, l’irresponsabilità di mercanti che 
“s’imponevano in Europa e in America”. Riferisce, insomma, di una “Biennale decaduta” 
nel secondo dopoguerra, marcando l’importanza della “Antibiennale” di cui De Chirico era 
stato tra i promotori.   
 
78. A. BONSANTI, Il portolano, ibid., p. 9. Omaggio a Bernard Berenson, ultimo di una 
serie di scritti dedicati dai collaboratori de “Il Mondo” allo storico dell’arte (si veda, per 
esempio, 1959, nn. 119, 121, 144). Bonsanti riferisce della cerimonia “in commemorazione 
di Bernard Berenson” che aveva avuto luogo pochi giorni prima nel Salone dei Duecento di 
Palazzo Vecchio. Tra i relatori, Kenneth Clark. Nella parte conclusiva dello scritto, 
l’“aneddotica berensoniana” di Bonsanti abbraccia anche la figura della moglie dello 




79. A. MEZIO, L'opera romana di quattro soldi (“Gallerie”), ibid., p. 13. Mezio porta 
all’attenzione dei lettori de “Il Mondo” i risultati di uno studio di Giuliano Briganti 
comparso nell’ultimo numero di “Paragone” e centrato su Willem Reuter. Il lavoro di 
Briganti era da ricondurre alla “attuale ripresa di studi sul malfamato Seicento”, studi sulla 
scorta dei quali i Bamboccianti erano stati riscoperti dalla “erudizione moderna” e 
riabilitati, lasciati rientrare nella storia dell’arte “attraverso la vasta arcata del 
caravaggismo”. Mezio offre alcune pezze d’appoggio per orientarsi nello studio della 
fortuna critica di artisti fino a qualche anno prima vittime della fama “di pittori dozzinali o 
da trivio”, considerati i “pittori maledetti di Via Margutta” cui l’Accademia di San Luca 
“rifiutava la sua protezione”. Secondo un’altra prospettiva, però, potevano essere visti 
come “rivoluzionari, dei precursori di Benedetto Croce” (riferimento costante, a volte 
ostentato, nell’ambito dell’antiaccademismo degli autori de “Il Mondo”), “dei pionieri di 
una rivoluzione estetica destinata a far saltare il castello dei generi pittorici dietro i quali si 
trincerava l’estetica classicista dell’epoca”.  
 
80. A. CEDERNA, Petali e polvere (“La città eternit”), ibid. Discussione generale sulla 
“politica del verde” a Roma in relazione a due punti: “la salvaguardia del patrimonio 
esistente e il suo incremento” (in precedenza, sul verde nella capitale, 1959, nn. 94, 102, 
129, 137, 150). Se il primo punto “è stato risolto all’incontrario”, il secondo “viene 
sistematicamete ignorato”: “si sono tolti i vincoli di legge dalle ville private per regalare 
miliardi ai proprietari, i nuovi sterminati quartieri sono sorti senza la minima previsione di 
spazi liberi… l’abbattimento di alberi e giardini è cerimonia quotidiana”. Delle “imprese” 
dell’amministrazione non si trovava traccia nel “notiziario del gabinetto del sindaco, specie 
di bollettino parrocchiale” di propaganda nel quale erano sistematicamente taciute le verità 
sul verde pubblico.  
 
81. G. MASSARI, La vera colpa (“Mano nera”), ibid., p. 15. Nella pagina di cronaca 
giudiziaria, Giulia Massari approfondisce il tema della recente “proibizione, da parte della 
questura di Firenze, di esporre i disegni di Renato Birolli ispirati alla guerra e alla 
repressione nazi-fascista, disegni già esposti a Roma in una mostra che ebbe successo 
grandissimo” (sulle opere di Birolli si veda anche 1960, n. 3): “in due di quei disegni 
[aveva stabilito la questura] si poteva ravvisare il reato di oltraggio al pudore”. Qualche 
nota, infine, sul conseguente dibattito parlamentare sul tema del rapporto tra morale e arti 
visive, e alcuni riferimenti all’eco che la vicenda aveva avuto sulla stampa.   
 
82. A. CEDERNA, Sette giorni in Danimarca (“L'Europa urbanistica”), XII, 28, 12 
luglio 1960, p. 7. L’inchiesta sull’urbanistica europea, inaugurata da alcuni scritti 
“inglesi” (1959, n. 146; 1960, nn. 12, 53), prosegue con la disamina della situazione danese 
(disamina che prosegue con 1960, n. 87): “anche solo sette giorni in Danimarca sono stati 
sufficienti a ridarci la misura della nostra arretratezza”. Meta del viaggio di Cederna è la 
città di Arhus, i cui edifici “sono l’espressione autentica di una civiltà democratica”, dove 
non si trova “spreco né ostentazione”, dove una “efficace politica delle aree” rende vivibili 
ed armoniche le periferie, dove la “presenza del verde… è ingente”. “Il colpo più duro”, 
conclude Cederna, un italiano lo riceve “visitando una scuola costruita dal comune alla 
periferia”: “tutto è fatto coi materiali migliori, di ogni aula è studiata l’esposizione, 
l’illuminazione, l’isolamento termico e acustico”.  
 
83. P. SCARPELLINI, I maestri in formato minore, ibid., p. 9. Recensione di Predelle 
dal ‘200 al ‘500 di Roberto Salvini e Leone Traverso (Firenze, Vallecchi, 1959): “il buon 
gusto nella scelta, il garbo e l’esatta informazione delle note esplicative che accompagnano 
le riproduzioni, si impongono all’attenzione del lettore”. 
 
84. M. CALVESI-A. MEZIO, Il futurista in automobile (“Lettere scarlatte”), ibid., p. 
12. Qualche settimana prima, Mezio aveva scritto a proposito di una conferenza di Calvesi 
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“sul tema Cubismo e Futurismo” (1960, n. 67). Calvesi replica al collaboratore de “Il 
Mondo” affermando che quest’ultimo avrebbe potuto “ascoltare”, evitando di impartire 
“una lezione valendosi di spunti plagiati” e di affermazioni deformate o male interpretate. 
Mezio risponde scrivendo che “Calvesi è generico e permaloso come tutto lo staff dei 
funzionari in servizio alla Galleria di Valle Giulia”, e conclude che, sulla scorta del fatto 
che buona parte dei propri appunti sul futurismo (per esempio, 1950, n. 40; 1951, n. 26; 
1954, n. 32) erano precedenti all’intervento di Calvesi, l’accusa di plagio era inconsistente.  
 
85. E. BATTISTI, Jacopo e la sua cerchia, ibid., p. 13. Battisti analizza i “due volumi” di 
I Bassano di Edoardo Arslan (Milano, Ceschina, 1960). Arslan “che già nel 1931”, sui 
Bassano, aveva firmato “una monografia rimasta esemplare e fondamentale” (Bologna, 
Apollo). Il testo appena edito rappresentava “un ulteriore progresso”, “sia critico sia 
filologico”, “soprattutto con un imponente catalogo delle opere autografe e di scuola 
composto da centinaia e centinaia di schede”.  
 
86. A. MEZIO, I nipotini di Kandinsky (“Gallerie”), ibid. Discussione generale sull’arte 
dei bambini (notevoli “le somiglianze di questi scarabocchi con le deformazioni introdotte 
dalle scuole d’avanguardia”), che inizia con la menzione di Educare con l’arte di Herbert 
Read (Milano, Edizioni di Comunità, 1954) e si conclude con una analisi del fiorire – “in 
America”, specialmente – “dei centri sperimentali di puericultura artistica”, sorti “con la 
scusa di fabbricare cittadini modello per la democrazia di domani” (lo scritto si inserisce 
nella folta sequenza di scritti dedicati all’arte degli ingenui, in polemica con ogni 
accademismo e formalismo: si veda, per esempio, 1950, nn. 43, 63, 66; 1951, n. 30; 1955, 
n. 27; 1956, n. 6; 1957, n. 32). Per quanto concerne la situazione italiana, Mezio fa il punto 
sulla storia degli studi sull’arte dei bambini a partire dagli scritti di Corrado Ricci e per 
finire con la fondazione della “Associazione nazionale per l’Educazione artistica, sorta per 
iniziativa del prof. Luigi Volpicelli”. In tale panorama si collocava una mostra – 
“organizzata recentemente alla galleria romana dell’Incontro” – “con materiale fornito in 
parte dall’Istituto di pedagogia dell’Università di Roma e in parte da alcune scuole”.      
 
87. A. CEDERNA, Gulliver a Copenaghen (“Europa urbanistica”), XII, 29, 19 luglio 
1960, p. 7. Prosegue l’inchiesta sulla situazione urbanistica in Europa (in un primo tempo 
Cederna aveva analizzato il caso inglese: 1959, n. 146; 1960, nn. 12, 53; sulla Danimarca, 
in precedenza, 1960, n. 82). Nel presente scritto, l’obiettivo del collaboratore de “Il 
Mondo” è centrato su Copenaghen, città che, “a differenza delle nostre città, che si sono 
venute man mano ampliando per via di addizioni successive, al di fuori di ogni visione 
d’insieme… si è venuta sviluppando razionalmente”. Tra i punti toccati da Cederna e 
considerati centrali nella definizione dei “valori” urbanistici della città, la presenza di “un 
piano regionale divenuto operante nel 1951”, di “un piano regolatore approvato nel 1953” e 
la “perfetta funzionalità del verde pubblico”. 
 
88. A. MEZIO, Deiva, pittrice (“Gallerie”), ibid., p. 13. Medaglione dedicato alla pittrice 
Deiva De Angelis, dalla cui vita e dalla cui arte “Corrado Sofia ha ricavato un delicato 
cortometraggio cinematografico, rifacendo l’itinerario di Deiva con una carrozzella – la 
carrozzella di cui sono pieni i taccuini della pittrice”. All’arte di Deiva, Mezio aveva 
riservato un nutrito gruppo di scritti, a partire dai primi anni di vita del giornale fino ai 
mesi più recenti (si veda per esempio 1951, nn. 17, 31, 32; 1957, n. 149). Della pittrice, il 
collaboratore de “Il Mondo” traccia ancora una volta il profilo, mescolando notazioni 
storico-artistiche, appunti biografici e alcuni scampoli di leggenda, di mito: “c’è qualcosa 
nella personalità di Deiva De Angelis che ricorda stranamente il temperamento virile di 
Susanna Valadon, la madre di Utrillo”. Tuttavia, se quest’ultima “trasudava da tutti i pori 
lo spirito di Stracittà”, Deiva non era che una “piccola contadina umbra” (l’attualità, in 
Mezio, delle categorie di Stracittà e Strapaese costituiva altra prova di continuità con la 
cultura degli anni Venti e Trenta; l’eredità di temi e strumenti critici della stagione de “Il 
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Selvaggio” e de “L’Italiano” è testimoniata, per esempio, dalla collaborazione di Maccari 
con “Il Mondo”, e dal costante riconoscimento del ruolo di riferimento culturale esercitato 
da Longanesi – per esempio, in 1960, n. 75). Il testo si conclude con una breve nota nella 
quale sono indicati da un lato i “collezionisti romani” presso i quali era possibile trovare 
opere di Deiva De Angelis, dall’altro le riviste che avevano ospitato i suoi “disegnini”.   
 
89. A. BANDINELLI, Ville vesuviane del '700, ibid. Recensione di Ville vesuviane del 
Settecento, volume firmato da Roberto Pane “in collaborazione con giovani studiosi” 
(Napoli, Edizioni Scientifiche Italiane, 1959; dell’interesse di Pane per problemi di 
architettura ed urbanistica campani sono prova alcuni scritti comparsi ne “Il Mondo”, per 
esempio 1958, nn. 11, 114; 1959, n. 19). Il libro “rappresenterà, nel volgere di pochi anni, 
la sola superstite immagine di un prezioso mondo scomparso”, “al quale la pressione 
demografica e la speculazione edilizia di questi ultimi anni non hanno voluto portare 
rispetto”.  
 
90. S. GAUDIO, Rue Dantzig (“Aria di Parigi”), ibid., p. 15. Cronache mondane da 
Parigi. Silvana Gaudio riferisce di “una mostra dedicata ai pittori che abitarono e abitano 
un singolare villaggio: la Ruche”. La mostra era stata inaugurata in quei giorni alla Galleria 
Montmorency. Organizzatore, il “pittore Jacques Chapiro”, che sugli artisti della Ruche 
aveva scritto un libro “appena edito da Flammarion” (Paris 1960). La collaboratrice de “Il 
Mondo” è attenta soprattutto alle reazioni suscitate dalla esposizione nell’ambito 
dell’intellighenzia parigina. Concludono lo scritto alcuni aneddoti sulla Ruche e su rue 
Dantzig stralciati dal volume di Chapiro; aneddoti riguardanti, tra gli altri, Modigliani, 
Zadkine, Chagall, Soutine, Rebeyrolle.     
 
91. A. BONSANTI, Il portolano, XII, 30, 26 luglio 1960, p. 8. L’aneddotica 
berensoniana di Bonsanti (per la prima parte, 1960, n. 78) si arricchisce di un nuovo 
capitolo: il collaboratore de “Il Mondo” si concentra sul “modo di trattare i libri” di 
Berenson, e lo confronta con quello di George Santayana, che strappava dai libri le pagine 
“nella quantità che si proponeva di leggere… considerando un inutile ingombro tirarsi 
dietro il volume intero”. 
 
92. P. ARDENTI, Vandali a Varese (“Lettere scarlatte”), ibid., p. 10. Ardenti torna sul 
tema dei “vandali a Varese”, già impostato sulle colonne de “Il Mondo” “nel maggio 
dell’anno scorso” (1959, n. 57), e aggiorna i lettori del settimanale sulla costruzione di un 
edificio progettato dalla “Immobiliare Centro” “nella zona retrostante il Duomo di Varese”. 
Tale progetto era fortemente osteggiato dalla associazione “Italia Nostra”. Spazio è dato, in 
conclusione, ad altri “assalti” al patrimonio storico della città.  
 
93. A. CEDERNA, Il parco sistemato (“I vandali in casa”), ibid., p. 13. A Frascati, era 
in atto la “distruzione” di “una delle ville più belle”, la Montalto-Grazioli. Erano aperte le 
pratiche per la vendita, ed in corso la progettazione di “ville e villini” da costruire nell’area 
del parco. Una “sconcia lottizzazione” che prevedeva anche “una zona alberghiera, per il 
cui benestare la soprintendenza romana si riserva di esaminare il relativo piano 
particolareggiato”: “il peggio”, commenta Cederna, “non è mai morto”. Il collaboratore de 
“Il Mondo” estende la propria discussione ad altre lottizzazioni in corso, tra le quali quelle 
“del monte Ripoli e della villa Braschi a Tivoli”, ed a manomissioni come quelle che 
avevano colpito, per esempio, la “Abbazia di Grottaferrata”.   
 
94. A. MEZIO, L'astrattismo climaterico (“Gallerie”), ibid. “L’astrattismo si annuncia 
come il tema dominante della prossima stagione artistico-balneare”. A dimostrarlo, una 
serie di esposizioni e di eventi diffusi sull’intero suolo nazionale: Topazia Alliata, che 
“prosegue la sua campagna informale nel quartiere di Bartolomeo Pinelli”; Scordia, che 
esponeva alla galleria del Segno; “opere italiane nelle collezioni americane” – perlopiù tele 
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di futuristi e “astrattisti del dopoguerra” – alla Galleria d’arte moderna di Roma 
(sull’evento, 1960, nn. 95, 106); a Prato teneva “le assise un raduno internazionale di arte 
astratta”, organizzato dalla Galleria Numero (tra gli espositori, Burri e Scarpitta). Nel 
trionfo dell’astratto, un ruolo non secondario avevano avuto alcune pubblicazioni come “il 
bellissimo volume di Palma Bucarelli su Fautrier (Milano, Il Saggiatore, 1960) e quello di 
Lionello Venturi su Spazzapan” (Roma, De Luca, 1960). Allo stesso tempo, tuttavia, 
Mezio denuncia la crisi del non-figurativo, una “saturazione” di cui la più lampante 
dimostrazione era stata la mostra “degli ultimi 25 anni di pittura americana”, mostra che 
aveva rivelato un “panorama fortemente sbilanciato tra il grafismo di Tobey e di Tomlin e 
le tessiture cromatiche di Pollock”. “Gli astrattisti”, continua Mezio, “sentono… che se non 
trovano rapidamente il modo di personalizzarsi, rischiano di finire come i seguaci di 
Marinetti”, schiavi della “accademia” e del “livellamento dello stile internazionale”. Lo 
scritto prosegue con una discussione generale sull’informale sulla scorta delle teorizzazioni 
di Tapié, e si conclude sorprendentemente con una critica positiva nei confronti dell’action 
painting, che “riporta… in onore la personalità dell’artista”: estraneo al cerebralismo dei 
“trappisti alla Mondrian”, Pollock è definito “un tenero e poetico trascrittore di 
impressioni” che, tuttavia, “lavorava con i materiali del divisionismo 1890” (per Pollock, 
va tenuto a mente il precedente della mostra romana del 1958, della quale non compare 
alcuna recensione ne “Il Mondo”; su Pollock e gli espressionisti astratti anche 1963, n. 13). 
Con la “materia”, l’arte astratta “ritorna all’imitazione della natura” “con un’operazione di 
riporto” indicativa “del malessere in cui si dibatte”: nel versante materico (inaugurato da 
Rembrandt, scrive Mezio) finiscono per convivere Permeke e Morlotti, Rouault, Burri e 
Dubuffet, e perfino “le stesure delicatamente chardiniane di Morandi”.        
 
95. A. MEZIO, Arte italiana in America (“Gallerie”), XII, 31, 2 agosto 1960, p. 13. 
Della mostra di “opere italiane nelle collezioni americane” aperta alla Galleria d’arte 
moderna, evento cui Mezio aveva accennato la settimana precedente (1960, n. 94; sulla 
mostra anche 1960, n. 106). Ai futuristi (cui, dopo gli ultimi affondi - 1957, nn. 29; 64; 
1959, n. 77; 1960, n. 67 – e le recenti polemiche – 1960, n. 84 -, non è dedicato più di un 
appunto), erano affiancati “gli astrattisti del gruppo di Lionello Venturi”. Tuttavia, 
l’attenzione di Mezio è calamitata dal “centro della mostra”, che “non ha forse la stessa 
importanza per l’amatore americano”, ma “raccoglie la parte più notevole della selezione”: 
insieme a Modigliani e De Chirico, vi si potevano trovare “i pochi figurativi di rilievo”, 
Sironi, Casorati, Campigli, Guttuso e Pirandello. “Per ultimi”, nell’“inventario americano”, 
erano entrati Morandi e De Pisis: “il gusto per l’opera sperimentale giuoca qua e là a 
scapito della personalità artistica”. Un piccolo spazio è riservato da Mezio alla scultura 
italiana, che gode “all’estero di una fama di originalità, a nostro senso sproporzionata, ma 
che insomma si giustifica con la situazione fallimentare della scultura – con l’eccezione di 
Moore e di Epstein – nel secolo XX”; in mostra opere di Manzù, Marino, Mirko, Fazzini, 
Greco, Fontana, Mastroianni, Martini (“un pezzo di De Fiori avrebbe completato 
opportunamente il quadro” – su De Fiori si veda almeno 1957, n. 169). Il collaboratore de 
“Il Mondo” ricostruisce infine le varie fasi dell’“interesse degli amatori americani per l’arte 
italiana”.   
 
96. A. CEDERNA, I lavori futili (“La città eternit”), ibid. Ancora su Roma, il cui volto 
era stato stravolto dai lavori in vista delle Olimpiadi (per l’ultimo articolo in merito, 1960, 
n. 11). “Ancora una volta”, commenta Cederna, “Comune e Stato gettano miliardi a decine 
in un’insensata politica di opere del regime, mentre vengono trascurate quelle iniziative 
capaci di eliminare alcune delle peggiori vergogne della struttura sociale e urbanistica di 
Roma”; “decine di miliardi spesi per le attrezzature olimpiche, attuate in spregio di ogni 
norma urbanistica generale, si risolveranno in un danno colossale e irreparabile per gli 
sviluppi di Roma, nel definitivo rovesciamento del piano regolatore”. Il collaboratore de “Il 





97. A. BONSANTI, La statua di Jerry (“Il portolano”), XII, 32, 9 agosto 1960, p. 7. 
Brevi note sullo “scultore astrattista” Gerald Di Giusto, per una sera ospite a casa di 
Alessandro Bonsanti. L’artista, “esauritasi la borsa di studio” che aveva alimentato il 
soggiorno italiano ed europeo, prima di fare ritorno negli Stati Uniti aveva lasciato nel 
giardino del collaboratore de “Il Mondo” una “grande scultura”, fatta “montare… sopra un 
apposito basamento”. Di Di Giusto, Bonsanti ricorda anche una esposizione alla Galleria 
Montenapoleone di Milano, “per il catalogo della quale Masciotta ha scritto, a guisa di 
presentazione, un vero e proprio fervorino”.  
 
98. A. MEZIO, '900 letterario e Novecento arte (“Gallerie”), ibid., p. 13. Inquadramento 
storico-critico di 900 di Bontempelli e del gruppo sarfattiano del Novecento italiano; 
inquadramento mirato ad individuare le distanze tra i due gruppi, più che a cogliere le 
analogie: “il novecento della Sarfatti… si ispirava alla campana di Derain per il ritorno 
all’ordine, i cui rintocchi erano stati echeggiati (ma con ben altro suono) dal gruppo 
romano di Valori Plastici, e illustrava una nuova visione della classicità, che fu in realtà 
un’accademia, e servì soltanto a fornire la mano d’opera qualificata per le varie Case del 
fascio”; “il novecentismo letterario spingeva nella direzione opposta: verso 
l’immaginazione creatrice, l’umorismo e l’ironia”. E ancora, attraverso una lettura bagnata 
in liquido crociano: contro ai classicismi che esortavano alle “istorie, cioè alla lettura dei 
classici”, Bontempelli “chiamava a raccolta sotto la bandiera della storia, cioè del romanzo 
come avventura liberatrice dello spirito, esplosione esilarante di poesia”. Purtroppo la voce 
di Bontempelli non era riuscita a farsi sentire: “attaccato nel modo più sgradevole dai nuovi 
difensori della tradizione… e dai nipotini della Ronda, accusato di esterofilia e di tendenze 
disfattiste… l’autore della Vita intensa fu posto in stato di accusa”: “il novecento non fece 
scuola e non lo poteva”.  
 
99. A. CEDERNA, L'inaugurazione (“Cronache dell'urbe”), ibid. Il 28 luglio, il sindaco 
di Roma, Cioccetti, aveva tenuto un discorso per l’inaugurazione dei “sottovia veicolari a 
Porta Pinciana e sui Lungotevere”. Cederna amplia il proprio discorso fino ad abbracciare 
l’intera politica urbanistica romana (scritto simile è 1960, n. 101): “questa estate del 1960 
va considerata fatidica”; “Cioccetti e compagni lasciano la loro impronta indelebile nel 
corpo dell’eterna città con incalcolabili, disastrose conseguenze su tutto il suo assetto 
futuro”. Naturale, in questo contesto, anche la segnalazione dei lavori in vista delle 
Olimpiadi, già oggetto d’analisi da parte del collaboratore de “Il Mondo” (si veda, a titolo 
esemplificativo, 1960, nn. 11, 96). Era l’ennesima prova di una “politica delle opere 
pubbliche”, “cioè una serie di interventi frammentari e casuali”, preferiti ad una “organica 
politica urbanistica”.     
 
100. V. SINISGALLI, La Triennale (“Aria di Milano”), XII, 33, 16 agosto 1960, 
p. 7. Cronache dalla Triennale milanese. Sinisgalli attraversa le sale rapidamente: si ferma 
davanti ad alcune proposte (“c’è l’omaggio all’industriale vetraio [Paolo] Venini”), non fa 
in tempo ad analizzarne altre (“in altro settore c’è l’omaggio ad Olivetti, che non ho potuto 
vedere”); è colpito dalla “composizione di venti metri di Giovanni Dova” “sul soffitto dello 
scalone d’onore”. Dedica la maggior parte del proprio scritto alle “suppellettili 
scolastiche”, “il settore più opinabile e che sarà il più discusso della mostra”. 
 
101. A. CEDERNA, Opere del regime (“Cronache dell'urbe”), ibid., p. 13. 
Disamina a tutto campo della politica urbanistica della amministrazione Cioccetti che 
approfondisce temi già indagati nell’articolo del 9 agosto (1960, n. 99). Cederna riprende il 
tema dei “sottovia veicolari” che, figli della “idea rozza” che individua “un problema del 
traffico distinto da tutti gli altri problemi della città”, non sono che “espedienti che 
ottengono il risultato opposto a quello sperato”. Opera del regime è appunto “un intervento 




102. A. MEZIO, Paris-naïfs (“Gallerie”), ibid. Contraddizioni di Parigi, città che sa 
“offrire, mentre è aperta al Louvre l’esposizione Poussin… una rassegna di trentacinque 
pittori popolari, adunati attorno al patriarca Rousseau e ai quattro primitivi del Museo 
d’arte moderna (Vivin, Bauchant, Bombois e la mistica Séraphine) che furono il grande 
amore di Uhde” (l’interesse degli autori de “Il Mondo” nei confronti dell’antiaccademismo 
e dell’antiformalismo dei primitivi, vivo fin dai primi anni di vita del settimanale - 1950, 
nn. 13, 30; 1952, nn. 24, 35, 75 – era stato traguardato agli ultimi scritti di Alfredo Mezio, 
per esempio 1957, n. 80; della stessa natura è l’attenzione nei confronti dell’arte dei 
bambini, cui è facile ricondurre lo scritto di poco precedente 1960, n. 86). L’esposizione 
dei primitivi, continua Mezio, era aperta alla Maison de la Pensée Française, “galleria 
comunista”, cosa che “lascia sospettare che vi sia una leggerissima punta di polemica anti-
astrattista”. Mezio imposta una discussione generale sull’arte dei pittori della domenica, 
artisti meno sprovveduti di quanto si pensasse (“è stato ritrovato il tesserino che 
autorizzava Rousseau a frequentare il Louvre”), ed assimilabili “a quella famiglia di 
eccentrici e di lunatici (Paolo Uccello, il Lotto, Piero di Cosimo, il Pontormo) che ai loro 
tempi ebbero fama di stravaganza e diedero spago a molta aneddotica vasariana”.   
 
103. D. COURIR, Le lettere di un pittore, ibid. Recensione dell’Osvaldo Licini di 
Giuseppe Marchiori, monografia accompagnata da 21 lettere inedite del pittore (Roma, De 
Luca, 1960). La monografia era uscita “in occasione dell’ultima Quadriennale, dove due 
piccole salette contenevano una cinquantina di opere dell’artista”. Attraverso il testo di 
Marchiori e quello di tali missive, Courir ricostruisce le fasi salienti della vita e della 
parabola artistica di Licini. Secondo Courir, se le invenzioni di Licini “hanno una parentela 
spirituale con la parte irrazionale della cultura europea dell’epoca, la sua immaginazione ha 
saputo aggiungervi qualche cosa di originale e di personale che è poi la realtà poetica della 
sua opera”: “i piccoli quadri di Licini… sono il segno di una pittura che non ha rinunciato 
alla percezione del sensibile e che ha continuato a credere nella raison du coeur”. 
 
104. L. CECCHI PIERACCINI, La pittrice e i suoi modelli (“Occasioni e 
aneddoti”), XII, 34, 23 agosto 1960, p. 10. Leonetta torna con la memoria ai primi anni 
Trenta ed alle proprie esperienze di pittrice tra Roma – via Pinciana – e New York. La 
collaboratrice de “Il Mondo” riferisce di alcuni curiosi episodi capitati mentre, all’aperto, 
dipingeva paesaggi urbani.  
 
105. A. CEDERNA, La quarta Roma (“Cronache dell'urbe”), ibid., p. 13. “Le 
nuove opere inaugurate in questa fatidica estate 1960, e prima di tutte la cosiddetta via 
olimpica, segnano una nuova tappa dell’irresistibile disfacimento urbanistico di Roma”: 
Cederna non mette la lente solo sulla via olimpica (per i lavori in vista dell’evento si veda 
anche 1960, nn. 11, 96, 99), ma anche sulla situazione generale delle aree a nord e a ovest 
di Roma e delle colline “da Monte Verde a Monte Mario”, passando per i “monti della 
Farnesina” e del Gianicolo: ovunque erano visibili “agglomerati edilizi” che decretavano la 
morte di “aperture panoramiche”. In tale contesto, la via olimpica rivelava la sua “reale 
funzione, quella di essere una strada di lottizzazione ad esclusivo vantaggio degli enti 
religiosi”; a questo andava aggiunto che la nuova arteria contribuiva “a ingrassare 
artificialmente l’Eur” e “la spinta di Roma al mare”, vale a dire in direzione opposta 
rispetto a quella considerata idonea dagli urbanisti romani (proposte degli urbanisti 
affondate assieme al piano regolatore: si veda, in merito, 1958, nn. 52, 80).  
 
106. A. MEZIO, Una mostra interessante (“Gallerie”), ibid. Della mostra delle 
opere d’arte italiana in America, Mezio si era già occupato tre settimane prima (1960, n. 
95). Nel presente scritto, torna su un evento che “non ha quel che si dice una buona 
stampa”. “I rimproveri contro l’esposizione americana”, commenta Mezio, “sarebbero 
opportuni se le duecento opere presentate a Valle Giulia fossero un panorama dell’attività 
artistica italiana, mentre sono soltanto un campionario degli acquisti fatti dagli americani”, 
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una “dichiarazione di gusto”, come aveva scritto nel catalogo Palma Bucarelli. 
L’affermazione è accompagnata da una discussione generale sullo stato delle arti in Italia, 
paese che “da due secoli… è fuori dalla competizione internazionale in cui si dibattono le 
condizioni e il significato dell’arte moderna”; sicché, “vista da New York”, città-simbolo 
di una civiltà che “pone al centro dell’attività estetica il mito della rivoluzione 
permanente”, “l’Italia comincia con la rivoluzione futurista”.  
 
107. A. TODISCO, I marmi (“Usi e costumi”), ibid., p. 16. Sulle “affinità di stile, 
di costume e di scenografia” esistenti “fra i regimi autoritari”: Todisco confronta, in 
particolare, “i marmi del foro italico” con “il monumento che all’indomani del crollo 
nazista, i sovietici eressero nel parco di Treptow, a Berlino Est, per onorare la memoria dei 
settemila soldati russi che caddero nell’ultimo assalto al vergognoso edificio hitleriano”. In 
entrambi i casi, lo stesso concetto scenografico ed architettonico: “uno spazioso vialone 
marmoreo… fiancheggiato da due file simmetriche di blocchi di marmo squadrato”.   
 
108. G. BUSINO, Borghesi e professori (“Aria di Basilea”), XII, 35, 30 agosto 
1960, p. 12. Di Basilea, Busino mette in luce alcuni aspetti storici e culturali. Tra questi, 
la recente inaugurazione di una mostra di Hans Holbein e le collezioni pubbliche e private 
dove “si possono ammirare i Braque più famosi, i Klee più celebri”. Una menzione anche 
per Jacob Burckhardt.  
 
109. A. MEZIO, Spadini terme (“Gallerie”), ibid., p. 13. Sulla mostra di Armando 
Spadini inaugurata a San Pellegrino Terme (su Spadini, in precedenza, erano più volte 
intervenuti gli autori de “Il Mondo”, per esempio in 1949, n. 31; 1950, n. 18; 1952, n. 31). 
L’esposizione era stata patrocinata dalla “associazione Amici dell’800 (una delle iniziative 
promosse dall’infaticabile Orio Vergani)”. Mezio discute sulla opportunità di considerare 
Spadini “pittore dell’Ottocento”, chiamando in causa una monografia dell’artista firmata da 
Adolfo Venturi (Milano, Mondadori, 1927) e concludendo che per comprendere il 
“carattere” dell’apporto dato dall’artista - nato nel 1883 - alla storia dell’arte, era 
necessario riportarlo “nel quadro dell’ultimo Ottocento toscano e macchiaiolo”. Il 
collaboratore de “Il Mondo” mette a fuoco gli anni della formazione di Spadini, 
aggiungendo a notazioni sugli anni trascorsi a Firenze, caratterizzati anche da evasioni “in 
direzione di Venezia e del Seicento romano”, gli anni romani, centrali nell’aggiungere 
“un’altra corda all’arco della sua pittura”. Insomma: “il quesito dell’ottocentismo 
spadiniano va… ristudiato con i piedi di piombo”, e “converrebbe rovesciare i termini”, 
vale a dire capire “non quello che Spadini prese dall’Ottocento, ma quanto vi aggiunse di 
suo”. Spadini visse “il dramma di un pittore all’antica che, trovatosi ad operare in un’epoca 
decisa a rimettere tutto in discussione”, si aggrappava alla certezza “che fosse possibile 
fare della pittura moderna senza passare per le esperienze della modernità”.    
 
110. A. CEDERNA, Roma marcia (“La città eternit”), ibid. Cederna si occupa 
della “Roma vera… dei quartieri popolari”: la Roma che si opponeva allo “sfarzo dei 
nuovi impianti” costruiti in vista delle Olimpiadi (sui lavori in previsione dei giochi si veda 
almeno 1960, nn. 11, 96, 99, 105; sull’“altra Roma”, 1960, n. 113), la Roma “disposta al 
lato opposto… e cioè nel grande arco orientale che grosso modo va dalla Salaria al nord 
dell’Appia Antica al sud”. Il collaboratore de “Il Mondo” descrive l’ambiente “vario” delle 
periferie, delle “borgate costruite dal fascismo per trasportarvi gli sventurati cacciati via dal 
centro in seguito agli sventramenti”. Le condizioni di “Roma marcia” erano state 
denunciate anche dalla “conformistica rivista Life, numero del 15 agosto”, di cui Cederna 
pubblica uno stralcio; studiate da riviste come “Casabella”, “Centro Sociale” e da 
monografie come Borgate di Roma di Berlinguer e della Seta (Roma, Editori Riuniti, 1960; 





111. A. BONSANTI, La suora di Bartoli (“Il portolano”), XII, 36, 6 settembre 
1960, p. 7. Suggestioni letterarie e considerazioni generali sull’arte grafica e 
sull’umorismo visivo scaturite da una vignetta di Amerigo Bartoli pubblicata qualche 
settimana prima su “Il Mondo”.  
 
112. A. MEZIO, Carpaccio notabile veneziano (“Gallerie”), ibid., p. 13. 
Recensione di Tutta la pittura del Carpaccio di Guido Perocco (Milano, Rizzoli, 1960), 
volume che “si riferisce continuamente” alle “circostanze della formazione” dell’artista, 
offrendo informazioni imprescindibili per la comprensione della sua pittura. La recensione 
è preceduta da un breve profilo di Carpaccio, dalla storia degli studi e della sua fortuna 
critica: “dopo Walter Pater e Ruskin”, scrive Mezio, “è difficile dissociare Carpaccio 
dall’esaltazione per il pittore del cerimoniale veneziano fatta dall’epoca preraffaellita”.  
 
113. A. CEDERNA, Dietro il paravento (“Cronache dell'urbe”), ibid. Nei giorni 
della “montatura archeologico-sportiva” delle Olimpiadi, Cederna continua a mettere la 
lente sull’altra faccia che mostrava la città: dopo la disamina della questione delle borgate 
(1960, n. 110), era la volta dalla “campagna archeologica intorno all’Appia Antica” (al 
problema è dedicato anche un articolo del 1 marzo dello stesso anno, n. 24). Dell’Appia era 
in corso la “liquidazione”, la “variegata lottizzazione”. Anche il “parco archeologico” (sul 
quale si veda il citato 1960, n. 24) “non è che un seguito di ritagli casuali, senza nessuna 
continuità e interrotti da grandi zone fabbricabili”. La zona dell’Acquasanta, infine, che la 
presenza di un campo da golf avrebbe dovuto lasciare “libera e sgombra”, era stata appena 
dichiarata “area fabbricabile”.   
 
114. G. RAIMONDI, Quattro litografie di Soffici (“La valigia delle Indie”), XII, 
37, 13 settembre 1960, p. 13. Raimondi concentra la propria attenzione su quattro 
litografie, “due nature morte e due paesaggi”, di Ardengo Soffici, viste in un “laboratorio 
di stamperia” sistemato in “uno stabile, vasto e silenzioso, di viale Milton”, a Firenze. Il 
collaboratore de “Il Mondo” scrive alcune note sui soggetti delle opere, infine imposta una 
discussione generale sulla virata culturale degli anni del ritorno all’ordine: “anni di 
Lacerba e, subito dopo, gli anni della guerra. Qualcosa doveva aver colto, sorpreso gli 
artisti, e gli scrittori italiani”. Era, conclude Raimondi, “un pensiero, una meditazione, 
quasi una serena preoccupazione di una dignità nella poesia, da riscattare”. 
 
115. A. BANDINELLI, Arte e industria, ibid. Recensione di L’arte e la civiltà 
moderna di Pierre Francastel (Milano, Feltrinelli, 1959), soprattutto in relazione alle 
conclusioni dell’autore riguardo al rapporto tra “estetica industriale” e arte. Bandinelli 
ripercorre la storia dell’industrial design tra Otto e Novecento, e chiude il proprio scritto 
stralciando alcuni passi delle “tesi di Francastel”, secondo il quale “lo industrial design non 
è stato capace di rinnovare veramente la produzione di oggetti plastici, se non in una 
misura superficiale”. “Il Francastel”, aggiunge Bandinelli, “non è sempre… obiettivo”: 
“appanna la sua critica una carica di nazionalismo”.   
 
116. A. MEZIO, Braque (“Gallerie”), ibid. “Le stampe per la Teogonia” di Braque 
erano “esposte… alla Biblioteca Nazionale di Parigi”: senza Vollard “e senza la sua 
passione di bibliofilo”, commenta Mezio, “non sarebbero nate” opere come quelle, o come 
“la Bibbia di Chagall e le illustrazioni di Picasso per la Storia naturale di Buffon”. Le 
stampe “sono una tappa nell’evoluzione dello stile di Braque, tra il segno spinato del 
periodo cubista e le matassine arruffate e delle acqueforti dove l’artista attinge, in 
concorrenza con Picasso, al mondo della mitologia greca”. Mezio segue il “parallelismo” 
Braque-Picasso nel primo decennio del Novecento e, nella parte conclusiva dello scritto, si 
concentra solo sul primo. “Tutti i pittori moderni hanno giuocato al primitivismo”, tranne 
Braque, che è “l’unico che abbia un’anima di operaio”. Un operaio nella cui vita “non c’è il 
dongiovannismo che spinge Picasso alla ribalta”; un operaio che resta un “borghese di 
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provincia, gigantesco e taciturno”, che si tiene alla larga dalla “letteratura” che “moltiplica 
le interpretazioni sugli artisti”, e che negli aforismi del Giorno e la notte dimostra tutta la 
sua “semplicità”. Fuori “dei problemi astratti nei quali si insabbia l’arte moderna”, “il 
classicismo della pittura moderna comincia con questo decoratore francese” (sull’arte di 
Braque, qualche mese più tardi, si sarebbe fermato anche Savonuzzi, 1962, n. 8). 
 
117. A. MEZIO, Macchiaioli alla macchia (“Gallerie”), XII, 38, 20 settembre 
1960, p. 13. Recensione del “piccolo omaggio ai Macchiaiuoli, gloria toscana”, promosso 
dalla galleria Spinetti di Firenze e organizzato da Mario Borgiotti (sui macchiaioli e 
sull’Ottocento visivo in Italia, in precedenza, 1949, n. 44; 1950, n. 11; 1952, n. 21; 1953, n. 
4; 1956, n. 75; 1957, n. 25; 1960, n. 109). Mezio imposta una discussione generale sull’arte 
dei macchiaioli, e prova un inquadramento storico-critico: “quello che mancò ai 
macchiaiuoli come in genere agli scrittori loro contemporanei, fu l’ambizione o la 
possibilità di spingere fino alle estreme conseguenze le loro posizioni di principio”. I loro 
“quadretti campestri”, il loro “plen-air”, se rappresentarono “uno scandalo per l’ambiente 
conservatore e tradizionalista” italiano, “dove la caccia al motivo paesistico non era vista 
come una cosa molto seria”, “tutto sommato non uscivano dal terreno di una esperienza 
provinciale”. Se i pittori della macchia “evitano la specializzazione dei generi” , finiscono 
pero’ “a poco a poco per costituire anche loro un repertorio fisso di soggetti”. “Agli appelli 
disperati del buon Diego Martelli” “a mettere il naso fuori di casa”, “i fiorentini rispondono 
scetticamente”, e danno “l’arte rappresentativa di un’epoca rassegnata”, rifugiandosi “in 
una visione lillipuziana del mondo che corrisponde non soltanto al formato delle loro 
pitturette ma anche alla misura dei loro pensieri”. Conclude lo scritto un confronto tra i 
toscani e gli artisti dell’Ottocento napoletano, lombardo e piemontese.    
 
118. A. CEDERNA, Giudizio straniero (“Cronache dell'urbe”), ibid. Cederna 
riporta alcuni passi di articoli comparsi su stampa estera a proposito dei lavori ultimati a 
Roma in vista delle Olimpiadi (il tema della trasformazione del volto della città in funzione 
dei giochi era stato più volte affrontato nel corso dell’anno, si veda per esempio 1960, nn. 
11, 96, 99, 105; altri scritti – 1960, nn. 110, 113 - avevano offerto la disamina dell’“altra 
Roma”, quella dimenticata, l’altra faccia della medaglia rispetto alla presente “montatura 
archeologico-sportiva”). Tra i giornali spogliati da Cederna, si segnalano il “mensile Die 
Kultur, che si stampa a Monaco”, e il “Times”. Il riferimento ad altre riviste o quotidiani 
riporta all’attenzione dei lettori de “Il Mondo” le posizioni prese dalla stampa estera in 
merito alle “imprese” urbanistiche della amministrazione romana (scritto analogo è 1958, 
n. 85). 
 
119. A. BIANCHINI, B. B. lettore, XII, 39, 27 settembre 1960, p. 8. Recensione 
di One year’s reading for fun, 1942 (introduction by John Walker, Director of the National 
Gallery of Art, New York, Knopf, 1960), volume dedicato all’anno di guerra 1942, anno 
che Bernard Berenson visse ai Tatti come “straniero nemico”, “tagliato fuori non soltanto 
dagli amici all’estero, ma anche dagli amici italiani e dai giornali esteri”. Anno di letture, 
perlopiù letteratura o saggistica, storiografia e filosofia. Lo scritto di Angela Bianchini è 
l’ultimo di una serie di scritti berensoniani che, ne “Il Mondo”, aveva avuto inizio a seguito 
della scomparsa dello studioso (si veda, in questo senso, 1959, nn. 119, 121, 144; 1960 nn. 
78, 91). 
 
120. G. RAIMONDI, Estaminet la fleur en papier doré (“La valigia delle 
Indie”), ibid., p. 9. Suggestioni letterarie: “il gusto del bric-à-brac” dell’interno di un 
caffè parigino ricorda a Raimondi l’arte e l’abitazione di James Ensor.  
 
121. L. CECCHI PIERACCINI, Pranzo con lite (“Aneddoti e occasioni”), ibid., 
p. 10. Leonetta Cecchi Pieraccini torna con i ricordi ad un cena successiva alla “cerimonia 
di chiusura della prima Quadriennale d’arte”, cena “da alcuni amici offerta allo scultore 
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Arturo Martini, al quale era stato assegnato… l’allora vistoso premio di lire centomila”. 
Leonetta si sofferma su alcuni episodi che avevano colorato la cena, cui aveva partecipato 
anche “lo scultore Selva” e che si era conclusa con un principio di rissa tra lo stesso 
Martini e Cardarelli. Della cerimonia di chiusura, invece, sono riportati alcuni commenti di 
Amerigo Bartoli, “al caffè”: l’artista non aveva mancato di canzonare Mussolini.   
 
122. A. CEDERNA, Buone intenzioni (“Cronache dell'urbe”), ibid., p. 13. Ancora 
sulle più recenti imprese dell’amministrazione romana che, nonostante “buone intenzioni”, 
recava costantemente “ulteriori danni al paesaggio”. Affrontati più casi, tra i quali, a titolo 
esemplificativo: il “parco archeologico” progettato sui “resti di quello che fu un grandioso 
complesso archeologico-paesistico”, la Via Appia Antica e i resti della campagna romana 
(sul parco, in precedenza, 1960, nn. 24, 113); la costruzione dell’albergo Hilton a Monte 
Mario (sul tema 1955, n. 77; 1956, nn. 45, 56; 1957, n. 54; 1958, nn. 75, 80, 83, 87, 123, 
133; 1960, n. 17); lo scempio della privatizzazione dei parchi di alcune delle ville romane 
dal maggiore pregio (argomento centrale nell’ambito degli scritti di Cederna dell’anno 
precedente, 1959, nn. 94, 102, 129, 137, 150). 
 
123. A. MEZIO, Timpanaro (“Gallerie”), ibid. “Un bel catalogo compilato dalla 
dottoressa Maria Severini, e pubblicato da Neri Pozza… ci rivela un Timpanaro amatore e 
collezionista, che completa la fisionomia dello scienziato” (La collezione Sebastiano 
Timpanaro nel Gabinetto disegni e stampe dell’Istituto di Storia dell’arte dell’Università 
di Pisa, Venezia 1959). “Attraverso le dediche affettuose che accompagnano molti pezzi 
della raccolta si intravedono gli incontri al Caffè delle Giubbe Rosse e le frequentazioni 
fiorentine che determinarono il suo gusto per le forme del linguaggio netto e meditato”. In 
collezione, opere di “tanti toscani”: Soffici, Rosai, Signorini, Viani, Colacicchi, Costetti; e 
ancora, opere di “quegli artisti, come Morandi, Carrà, De Chirico, Scipione e Bartolini, che 
godevano le simpatie dell’ambiente letterario”. “Commovente”, inoltre, trovare nella 
raccolta “alcuni disegni di Achille Lega, un pittore formatosi nella scia di Soffici”, che 
“ebbe una sua modesta notorietà al tempo del primo Selvaggio”. Conclude il testo un 
riferimento ai disegni di Montale ed al “mare magnum delle stampe antiche” (su Montale e 
le arti visive, 1963, n. 127).    
 
124. P. SCARPELLINI, L'artista e il committente (“L'ultima opera di Antal”), 
XII, 40, 4 ottobre 1960, p. 13. Recensione di La pittura fiorentina e il suo ambiente 
sociale nel Trecento e nel primo Quattrocento di Federico Antal (Torino, Einaudi, 1960). 
Scarpellini traccia il profilo dell’autore, formatosi sui testi di Wölfflin, Wickhoff e Dvořák, 
e nei cui studi “non vengono mai meno la semplicità e la chiarezza”. Il collaboratore de “Il 
Mondo” misura l’opera con un metro “crociano” e, con una punta di sospetto nei confronti 
di approcci sociologici, conclude: “la diversità tra Masaccio e Gentile non va tanto cercata 
nella società del tempo quanto nella fantasia degli artisti”; tuttavia, “la ricerca dell’Antal, 
sia pure con i difetti che abbiamo visto, insegna a guardare più a fondo nell’humus intricato 
ove l’Arte fiorisce”.    
 
125. A. CEDERNA, La città risanata (“Urbanistica”), ibid. Cederna ragguaglia i 
lettori de “Il Mondo” in merito al “convegno nazionale per la salvaguardia e il risanamento 
dei centri storici, promosso da otto comuni (Gubbio, Venezia, Genova, Ferrara, Erice, 
Perugia, Ascoli Piceno)” e tenutosi “a Gubbio, nei giorni 17-19 settembre”. Il convegno si 
era svolto “sotto la presidenza dei professori Astengo, Piccinato e Samonà”, e da esso era 
scaturita una “vera e propria carta del risanamento dei centri storico-artistici italiani”. 
“Unanime” era stato il riconoscimento della “necessità di impostare il rapporto fra vecchio 
e nuovo sul piano esclusivamente urbanistico, per cui salvaguardia e risanamento 
diventano premessa allo stesso sviluppo della città moderna, come fase integrante e 
preminente del piano regolatore generale”. Era stata proposta, inoltre, “un’immediata 
disposizione di vincolo” per “operazioni contrastanti con questi principi”. 
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126. A. MEZIO, Profitti e perdite (“Gallerie”), ibid. Scritti su André Derain erano 
comparsi ne “Il Mondo” soprattutto nelle settimane successive alla sua scomparsa (1954, n. 
117; 1955, n. 36; 1957, n. 79). In occasione dell’uscita di un “album dedicato” all’artista 
“dall’editore svizzero Pierre Cailler” (André Derain 1880-1954, Genève 1959), Mezio fa il 
punto sulla fortuna derainiana, con occhio particolare alle scelte compiute a partire dagli 
anni Trenta: scelte di un uomo e di un pittore che “si era prestato ad una incresciosa 
speculazione contro l’arte moderna che gli aveva alienato molte simpatie”; che “fu 
tutt’uno, nell’opinione corrente, con i turiferari della tradizione accademica che si 
servivano del suo nome per fare il processo agli artisti d’avanguardia”. Attraverso le pagine 
della monografia, Mezio ripercorre i passaggi salienti della parabola dell’artista; in 
particolare, approfondisce gli anni del “ritorno all’ordine”: “l’intossicazione culturale di 
cui la pittura di Derain si carica in questo periodo è l’effetto delle nostalgie antichizzanti 
messe in opera dall’artista per placare gli stati di ansietà da cui sarà dominato fino 
all’ultimo”.   
 
127. A. CEDERNA, Il satrapo del villaggio (“I vandali in casa”), XII, 41, 11 
ottobre 1960, p. 13. Cederna torna su Chiavenna e fa il punto sui due più recenti 
“disastri” compiuti a danno del patrimonio storico ed ambientale della cittadina (su 
Chiavenna, in precedenza, 1958, n. 108; 1959, n. 27). Già “all’ingresso del paese”, attacca 
Cederna, il visitatore è sopraffatto dalla vista di “uno sguaiato edificio” degno “della 
periferia milanese”: “un pugno in faccia” che invita “a proseguire immediatamente per la 
vicina Svizzera”. I lavori per l’edificio erano stati ultimati “in barba” al vincolo posto dalla 
Soprintendenza. “L’altra grossa porcheria” “è la distruzione di una folta e compatta zona 
verde, il settecentesco giardino… poco distante dalla cattedrale di S. Lorenzo”.     
 
128. G. MARMORI, Soulages e bavardage (“Aria di Parigi”), ibid. Avvezzo alla 
mondanità parigina, Marmori riferisce di un incontro con Pierre Soulages avvenuto nello 
studio dell’artista. Sul filo della memoria, Soulages si lascia andare a ricordi connessi con 
gli esordi d’artista e a considerazioni sulle ragioni del proprio fare arte (“rifiuto di 
descrivere gli oggetti e il movimento… in sintesi, un rifiuto della linea e del racconto che 
essa svolge e contiene”; “la ligne est bavardel. Non m’interessa la sua durata ma la sua 
materialità, il suo essersi incarnata in modo liscio o rugoso”). A Marmori, che aveva 
avanzato un confronto con la pittura di Pollock, Soulages risponde affermando: “Pollock 
ha percorso una strada diversa dalla mia. Non ha creato una ritmica dello spazio ma 
un’atmosfera delirante ai limiti della figurazione”. Un ultimo aneddoto sulla bocca del 
pittore rimanda ad una visita ad Hans Hoffmann, “negli Stati Uniti”. 
 
129. A. MEZIO, Le ceramiche di Vallauris (“Gallerie”), ibid. Sulla “piccola 
mostra di quarantadue ceramiche” di Pablo Picasso “ordinata nel Museo internazionale 
della Ceramica” di Faenza (le ceramiche di Picasso erano state più volte oggetto d’indagine 
da parte dei collaboratori de “Il Mondo”; si veda, a titolo esemplificativo, 1949, n. 34; 
1951, n. 44; 1952, n. 44). Le ceramiche sono portate “ad esempio di serietà contro le 
improvvisazioni degli astrattisti occupati a fare della ceramica sperimentale”; “rinnovano o 
rivoluzionano, e spesso in maniera violenta, ma sempre con un senso vivissimo 
dell’elemento peculiare alla tradizione artigiana”. Picasso, aggiunge Mezio, con le sue 
opere “rende omaggio all’originalità dell’oggetto d’uso quotidiano in cui si specchia 
l’immobilità della vita popolare”. L’artista mette in campo il solito “palinsesto di 
citazioni”, tra “motivi folkloristici e temi figurati di origine colta”, tuttavia “con una sorta 
di delicatezza nuova per la materia del suo fare, che riduce al minimo gli estetismi e le 
impennate intellettualistiche cui si presta facilmente il folklore”. La chiusa è emblematica 
dell’antipicassismo dei collaboratori de “Il Mondo”: “se mai sarà lecito parlare, per l’artista 
spagnolo, di un momento di resipiscenza interiore, bisognerà riferirsi a questi lavori di 
artigianato, dove il genio di Picasso sembra per la prima volta sensibilizzato da una sorta di 
stoica moralità” (per ripercorrere la storia degli attacchi indirizzati dalle colonne del 
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settimanale al camaleontismo, allo stilismo di Picasso, si veda, per esempio, 1949, n. 23; 
1950, n. 62; 1951, n. 34; 1952, n. 60; 1954, n. 3).     
 
130. S. BOTTARI, Il moderno Giambellino, XII, 42, 18 ottobre 1960, p. 13. 
Discussione sull’arte di Giovanni Bellini originata dalla lettura di due volumi 
“pubblicati…contemporaneamente”: Giovanni Bellini di Giuseppe Fiocco (Milano, 
Silvana, 1960) e la monografia firmata da Rodolfo Pallucchini ed edita a Milano nel 1959 
per i tipi della casa editrice Martello. “Il testo del Fiocco è più breve”, chiosa Bottari, “ma 
è anche più intenso e scintillante”; “il testo del Pallucchini è invece più impegnato e 
sorvegliato, filologicamente organizzato”. Bottari confronta i due volumi alla ricerca di 
analogie e differenze. 
 
131. A. CEDERNA, Gatti e baracche (“Cronache dell'urbe”), ibid. Oltre alla 
“boria insensata dei responsabili della rovina” di Roma, Cederna condanna anche 
“l’estetismo” di letterati che, ciechi di fronte a sventramenti e manomissioni di edifici di 
pregio, preferivano occuparsi dei “gatti di piazza di Pietra” (sul poco edificante soggetto 
era centrato uno scritto comparso nel “Corriere della Sera”). In polemica con tali nemici di 
Roma, il collaboratore de “Il Mondo” si occupa di un volume che davvero aiuta “a capire 
qualcosa” della città; un volume cui aveva già fatto riferimento qualche settimana prima 
(1960, n. 110), vale a dire Borgate di Roma di Giovanni Berlinguer e Piero della Seta 
(Roma, Editori Riuniti, 1960).  
 
132. A. MEZIO, Viaggiatori (“Gallerie”), ibid. Una discussione generale sui 
viaggiatori in Italia (la menzione dei novecenteschi Peyrefitte, Giono, Revel, Vaussard 
precede quella di Stendhal) anticipa la recensione di Italiennes di Jean Louis Vaudoyer, 
“una guida poetica di trent’anni fa riportata a galla dall’ondata dei nuovi italianisti” (Paris, 
Libraire Plon, 1934). Nel volume, l’autore “pizzica con abilità la corda dell’arte e della 
civiltà rinascimentale”, incarnando un “nuovo tipo di pellegrino” che “appartiene ad una 
generazione che in politica ha fatto l’esperienza della guerra e della disfatta”; “non parla di 
politica, ma nei suoi contatti con gli aspetti del costume indigeno porta un tono tutt’altro 
che qualunquistico di franchezza”. “Sarà retorica”, conclude Mezio in chiave 
antinazionalista, ma la letteratura di “questo nuovo pellegrino” “ha il merito di tonificare 
l’atmosfera dei rapporti italo francesi, sgomberando il terreno dall’insopportabile 
letteratura sul sangue latino” pronta, “in nome di Virgilio, di Petrarca o della romanità a 
giustificare tutti i regimi”. Su questi temi avrebbe scritto due settimane più tardi Michel 
David (1960, n. 137).  
 
133. E. BATTISTI, Arianna e Bacco (“Il congresso di studi urbanistici”), XII, 
43, 25 ottobre 1960, p. 13. Sul Quinto Convegno Internazionale di Studi Umanistici, 
svoltosi a Oberhöfen il 16 e 17 settembre del 1960 e centrato sul tema Umanesimo ed 
esoterismo. Battisti si sofferma su alcune delle relazioni presentate, e conclude che “l’unico 
vero esoterismo, forse, era quello costituito dalla tradizione popolare, dal folklore, in cui 
l’aspetto dionisiaco dell’antichità, contaminandosi con il cristianesimo, si era tramandato in 
modo drammatico, e assai più integralmente che nei testi letterari… o in quelli figurativi”.     
 
134. A. CEDERNA, La sagra dei tartufi (“Cronache dell'urbe”), ibid. L’analisi 
delle “innumerevoli panzane sparate al comizio del Supercinema” da alcuni esponenti della 
Democrazia Cristiana di Roma, spinge Cederna ad un ragionamento generale sulla 
distanza, anche sui temi dell’urbanistica, tra propaganda ed azione politica (sulla campagna 
elettorale anche 1960, n. 139). Tra i meriti che i democristiani si erano arrogati, c’era 
quello di avere “mantenuto fede, col nuovo piano regolatore, al… programma elettorale del 
1956”. Stavano “a dimostrare il contrario”, chiosa Cederna, “centinaia di pagine di verbali, 
delle riunioni della grande commissione e del consiglio comunale” (Cederna ripercorre 
ancora una volta le vicende del piano, per le quali si veda almeno 1959, nn. 10, 15, 20, 28, 
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34, 37, 45, 58, 79, 90, 116, 122, 145; 1960, nn. 19, 48). Conclude lo scritto qualche nota 
sul sindaco Cioccetti, in quei mesi interessato più alla campagna elettorale che alle sorti 
della città.   
 
135. A. MEZIO, Il mercante in camera (“Gallerie”), ibid. Mezio recensisce “il 
libretto di Giorgio Zamberlan pubblicato recentemente da Vallecchi”, Il mercante in 
camera (Firenze 1959). Il volume, scrive il collaboratore de “Il Mondo”, “va messo 
accanto ai ricordi di Leonetta Cecchi Pieraccini e agli scritti autobiografici di Ardengo 
Soffici, come uno dei pochi esempi piacevoli di memorialismo di piccolo cabotaggio in cui 
i francesi sono maestri” (tanto Zamberlan quanto Leonetta Cecchi Pieraccini avevano 
pubblicato le proprie memorie su “Il Mondo”: la collaborazione del primo, in particolare, 
ha inizio il 1 febbraio 1955 – n. 18 – e si interrompe, dopo tredici articoli, il 17 aprile 
1956). Mezio traccia il profilo di Zamberlan, che “non era un mercante nel senso moderno 
della parola”, ma “era rimasto fedele alla filosofia del commesso viaggiatore preoccupato 
di realizzare… prima che la merce possa deteriorarsi come fatto di gusto”. La figura di 
Zamberlan emergeva come quella di “un bon vivant che ricorda in molte cose Vollard e le 
sue astuzie”; del francese, tuttavia, l’italiano “non aveva certamente il genio strategico” né 
la “pazienza di certosino”.  
 
136. C. SAVONUZZI, Cendrars il veterano (“I contemporanei”), XII, 44, 1 
novembre 1960, p. 9. Il profilo di Blaise Cendrars è arricchito di alcuni riferimenti ed 
aneddoti relativi ad artisti francesi e italiani viventi e scomparsi. Tra gli altri, Sonia 
Delaunay, Orfeo Tamburi (tramite per l’incontro tra Savonuzzi e Cendrars e amico del 
francese, del quale aveva eseguito più di un ritratto), Braque. Qualche nota anche a 
proposito dei quadri che erano appesi alle pareti dell’abitazione di Cendrars e dei volumi 
della sua biblioteca personale: a causa di problemi economici, l’intellettuale era stato 
costretto a vendere quasi tutto.     
 
137. M. DAVID, Viaggiatori (“Lettere scarlatte”), ibid., p. 10. David replica alle 
accuse (perlopiù politiche) lanciate da Alfredo Mezio ad alcuni viaggiatori francesi del 
Novecento in un articolo comparso ne “Il Mondo” il 18 di ottobre (1960, n. 132). 
 
138. P. SCARPELLINI, Una corona per i veneti, ibid., p. 13. Recensione del 
secondo volume (1958-1959) di Saggi e memorie di storia dell’arte (Venezia, Neri Pozza, 
1959), volume comprensivo di “dieci articoli” inerenti alla storia “della provincia veneta” 
“fino al trattato di Campoformio”. “La parte più ghiotta del volume”, scrive Scarpellini, è 
quella relativa al Sei e Settecento: in particolare, ad avere colpito l’interesse del 
collaboratore de “Il Mondo” è uno studio sul “fiorentino Mazzoni, che solo adesso riaffiora 
completamente fra i flutti limacciosi del barocco veneziano”. 
 
139. A. CEDERNA, Diritto alla città (“Cronaca dell'urbe”), ibid. Della 
propaganda democristiana in vista delle elezioni amministrative, Cederna aveva già scritto 
la settimana precedente (1960, n. 134). Nel presente articolo, l’autore de “Il Mondo” mette 
a fuoco come Cioccetti si fosse improvvisamente ricordato della situazione delle borgate 
romane, la cui “realtà” era stata “sistematicamente ignorata, nei suoi elementi complessivi, 
dall’amministrazione uscente, tanto ignorata che perfino la parola veniva pudicamente 
evitata nelle pubblicazioni del comune” (alle condizioni delle borgate, alla “Roma marcia”, 
Cederna aveva più volte dato risalto; si veda, per esempio, 1960, nn. 110, 131). “Il bisogno 
della città”, conclude Cederna, “cioè di una vita migliore in una città decente, deve ancora 
nascere” nella coscienza dei cittadini.  
 
140. A. MEZIO, Bizzarria e banalità (“Gallerie”), ibid. Alla Galleria Schwarz di 
Milano era aperta la mostra Arte fantastica: “minuscola esposizione [venti quadri] di arte 
immaginaria, che si presenta come una rivendicazione dell’apporto surrealistico all’arte 
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moderna e al tempo stesso come una protesta contro l’astrattismo”. Nell’accostamento 
“ingegnoso” tra antichi e moderni, “figurano l’Arcimboldi… e il tenebroso Monsù 
Desiderio” (centrale, il primo, nell’idea di Surreale di Alfredo Mezio, idea per la quale si 
veda almeno 1954, n. 46; 1955, n. 123), Piranesi e De Chirico, con cui “l’esposizione salta 
bruscamente nel vivo dell’arte di oggi” (per i primi scritti su De Chirico si rimanda a 1949, 
n. 21; 1954, nn. 19, 38, 91, 111; 1955, nn. 18, 32). In mostra anche “paesaggi desertici” di 
Fabrizio Clerici (contro il quale era partita una delle prime bordate di Mezio contro il 
surrealismo, 1949, n. 18). “La parte più recente della mostra cala di tono e di convinzione” 
(ancora un chiaro scarto tra il gusto degli autori de “Il Mondo” e l’arte del secondo 
Novecento): se Enrico Baj e Mario Persico “imitano in maniera troppo scoperta Dubuffet” 
(su Dubuffet, artista chiave nelle pagine de “Il Mondo” per tutti gli anni Cinquanta, 
l’interesse di Mezio faceva il paio con quello di Raimondi; si veda, in tal senso, 1954, n. 
38; 1956, n. 125; 1957, n. 139; 1958, nn. 2, 16, 26; sull’artista anche 1960, n. 76), Dova 
sembrava ispirarsi alle “esercitazioni formali” di Ernst. Mezio conclude palesando qualche 
riserva a proposito di “due pannelli di Arturo Martini”, artista che gli organizzatori 
dell’esposizione avevano presentato come “precursore del surrealismo… e incompreso”. 
Lettura forzata, chiosa Mezio: per il collaboratore de “Il Mondo”, Martini restava un 
“dandy intinto di letteratura”, suggestionato da modelli ottocenteschi, estetizzanti e 
preraffaelliti; il suo stile, conclude, “era quello di un illustratore decorativo”, la cui 
“fantasia rimane estranea allo sforzo di lucidità intellettuale implicito nella poetica dei 
surrealisti”.         
 
141. A. RINALDINI, L'artista popolare, XII, 45, 8 novembre 1960, p. 13. 
Recensione di Arte popolare italiana di Paolo Toschi (Roma, Bestetti, 1960), volume che, 
commenta Rinaldini, era uscito “in una delle congiunture critiche più interessanti”: la 
crescita d’interesse attorno a temi e problemi delle Arti e Tradizioni popolari e lo 
“sviluppo” del “concetto stesso di arte e cultura popolare”.    
 
142. A. CEDERNA, Liberal-fascismo (“Cronache dell'urbe”), ibid. La confusione 
e l’inadeguatezza della politica urbanistica dell’amministrazione romana erano testimoniate 
anche dalle “posizioni contrastanti assunte dai vari candidati a proposito del piano 
regolatore”. La “cosiddetta sinistra dc”, per esempio, affermava che il nuovo piano “è 
inficiato dall’usura fondiaria” (sulla stesura del nuovo piano e sul dibattito ad essa seguito, 
1959, nn. 10, 15, 20, 28, 34, 37, 45, 58, 79, 90, 116, 122, 145; 1960, nn. 19, 48, 134). La 
parte conclusiva dello scritto è dedicata, ancora una volta (gli attacchi a D’Andrea erano 
cominciati con 1959, n. 28), al “vecchio fascista Ugo D’Andrea”, “l’uomo che per 
incompetenza, disprezzo per l’urbanistica e qualunquistico convincimento che tutte le 
soluzioni si equivalgono… rappresenta la società reazionaria che presiede al disfacimento 
di Roma”. 
  
143. A. MEZIO, Vacanza ad Amalfi (“Gallerie”), ibid. Disegni di Saro Mirabella 
erano esposti alla Galleria romana La passeggiata di Ripetta. “Come molti pittori del 
gruppo realista”, scrive Mezio, Mirabella ha “una particolare preferenza per le isole e le 
coste dell’Italia meridionale”; “le cere colorate, di cui il pittore si serve, con effetti di 
encausto, esaltano la violenza dell’estate mediterranea”, componendo immagini cui 
“l’accento… è dato dal disegno, che introduce nella composizione un elemento di forza e 
sonorizza il grezzo cromatismo delle materie coloranti”. Le sue opere “possono far pensare 
a Guttuso, con in meno l’umore polemico”, e guardano all’arte di Macke. La parte 
conclusiva dello scritto è dedicata ad una discussione generale sul concetto di “realismo”, 
che muove dalle pagine di Champfleury e arriva al recupero del lessico del realtà da parte 
di Guttuso (che nella “sua polemica contro il formalismo”, scrive Mezio, dava forma ad 
un’opera “piena di nostalgie per il passato”) e degli alfieri del realismo socialista. In tale 
contesto, “l’esposizione di Saro Mirabella, amico di Guttuso… è un altro segno della crisi 




144. A. CEDERNA, Gioco proibito (“Il giardino d'Europa”), XII, 46, 15 
novembre 1960, p. 13. Cederna commenta i dati che riguardavano le attrezzature 
sportive, le piscine, i campi da tennis italiani. La conclusione è che “un solo metro 
quadrato per abitante è destinato alla ricreazione e allo sport”. Roma, in particolare, era 
“ultima anche in questo fra le grandi città del mondo”. Sul problema insisteva anche il 
“Centro studi per gli impianti sportivi del Coni”, che in una relazione “presentata al 
Congresso dell’Istituto di Urbanistica di Genova” aveva fornito indicazioni precise sul 
“fabbisogno” di aree per la pratica sportiva, “un servizio pubblico di elementare necessità”. 
“Il problema delle aree per il gioco”, conclude Cederna, “è problema urbanistico, 
strettamente connesso con quello del verde pubblico, dell’edilizia scolastica”. 
 
145. A. BANDINELLI, I templi sommersi, ibid. “Nel marzo scorso l’Unesco, 
rivolgendosi ai Governi dei Paesi aderenti, alle istituzioni specializzate e alle persone di 
cultura di tutto il mondo, lanciava un appello perché venissero salvati, nella misura del 
possibile, i monumenti archeologici egiziani e sudanesi che la costruzione della grande 
diga di Assuan minaccia di sommergere”. La costruzione della diga, continua Bandinelli, 
“costituisce probabilmente una necessità per le economie egiziana e sudanese”, sicché “i 
progetti dell’Unesco non sembra potranno incidere in alcun modo sulle scadenze fissate per 
la realizzazione dell’opera”. 
 
146. A. MEZIO, Il Papa delle dune (“Gallerie”), ibid. Ancora uno scritto in 
memoria di James Ensor, di cui ricorreva il centenario della nascita (la fortuna di Ensor su 
“Il Mondo” comincia con alcuni scritti di Mezio, 1950, nn. 20, 55, 60, e prosegue fino ai 
mesi appena precedenti al presente scritto, si veda a titolo esemplificativo 1960, nn. 44, 
120). “In una società di tenore provinciale, come quella belga dell’ultimo Ottocento”, 
scrive Mezio, “Ensor fu un terremoto artistico”: “vi acclimatò l’impressionismo e, avendo 
deciso di recitarvi la parte del diavolo, portò nel suo lavoro tutte le intemperanze di una 
natura ferocemente individualista ed anarcoide di ribelle”; “visse fino all’ultimo fra le 
conchiglie, i nasi di cartone, le maschere e gli animali impagliati del bazar materno, cioè 
nel mondo della sua pittura”. Un ambiente chiuso, isolato che dà la misura di quanto fosse 
distante “l’arte controllata dai francesi dall’immaginazione turbolenta del maestro di 
Ostenda”. L’artista “è un classico esemplare di quelle personalità poliedriche e un po’ 
vistose, come Gemito e Mancini, che per l’Ottocento erano l’espressione della genialità 
artistica”. “L’ultima avventura di questo Don Chisciotte della pittura moderna”, conclude 
Mezio, è stata quella di essere salutato… come uno degli ispiratori dell’arte non figurativa 
e al tempo stesso del più forsennato espressionismo”: dalla Entrata di Cristo a Bruxelles 
“vengono fuori il cromatismo esasperato di Appel e forse qualcuno dei geroglifici 
caricaturali dell’art brut” (alla ricerca della genealogia visiva dell’arte di Dubuffet, artista 
centrale nel gusto degli autori del settimanale, il collaboratore de “Il Mondo” la individua 
proprio in James Ensor; per la sequenza degli scritti su Dubuffet e l’arte bruta, 1954, n. 38; 
1956, n. 125; 1957, n. 139; 1958, nn. 2, 16, 26; 1960, n. 76).   
 
147. G. SOAVI, I consigli di Andreas (“Aria di New York”), XII, 47, 22 
novembre 1960, p. 7. L’itinerario americano di Soavi è condizionato dall’“architetto 
Andreas”, che consiglia “uno stop di mezza giornata a Houston per andare a vedere una sua 
casa con un bellissimo Tamayo dentro e poi un Picasso Lam Matta e poi gli italiani, solo 
Vespignani e di americani uno, Shahn”. 
 
148. A. CEDERNA, Progetti per Milano (“Urbanistica”), ibid., p. 13. Cederna 
torna a scrivere della situazione urbanistica milanese: con la “revisione” che aveva 
eliminato “i maggiori sventramenti previsti dal piano del 1953”, la città aveva dimostrato 
di sapere accogliere “alcuni principi elementari dell’urbanistica moderna” (su Milano 
urbanistica anche gli scritti di poco precedenti 1960, nn. 58, 68, nella nota del primo dei 
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quali è riportata l’intera sequenza degli scritti dedicati da Cederna alla città). Il 
collaboratore de “Il Mondo” mette la lente in particolare su un “interessante” progetto 
firmato “da alcuni giovani architetti” e “proposto… all’ultima Triennale”: la 
“riorganizzazione del quartiere delle Cinque vie”, quartiere che la scongiurata costruzione 
del secondo tratto della Racchetta avrebbe distrutto. 
 
149. A. MEZIO, Tatiana pittrice tolstoiana (“Gallerie”), ibid. “Fino a non molti 
anni fa”, ricorda Mezio, “esisteva a Roma un piccolo museo tolstoiano di cui pochi 
conoscevano la strada”: “era l’appartamento di Porta Pinciana dove la principessa Sukotin, 
nata contessa Tolstoj, era venuta ad abitare, raccogliendovi i ricordi di famiglia che aveva 
portato con sé dalla Russia al tempo della rivoluzione”. Il collaboratore de “Il Mondo” 
traccia il profilo di Tatiana – primogenita di Tolstoj -; ne emerge un personaggio 
complesso, che “aveva provato anche la pittura, poiché dipingere era una modo di 
comunicare con la natura”: “di questo sentimento”, tuttavia, “filtrava poco nei suoi quadri”. 
Quadri che erano visibili “tra i cimeli di Porta Pinciana”, e rivelavano “l’handicap della 
pittrice improvvisata”: “invece di darsi in braccio alla natura”, Tatiana “sacrificava al 
naturalismo ottocentesco, quello di cui il vecchio Repin era in Russia l’Omero e il 
patriarca”.  
 
150. G. CASTELFRANCO, Il cavallo di Francesco Sforza, XII, 48, 29 
novembre 1960, p. 13. Castelfranco articola il proprio scritto attorno al “cavallino in cera 
che sarà esposto in questi giorni al Museo della Scienza” di Milano: il dibattito era aperto 
in merito alla possibile identificazione del “cavallino” con il modello per il monumento di 
Francesco Sforza. Il collaboratore de “Il Mondo” afferma, sulla base di una ragionata 
produzione di documenti, che “il cavallino Fallani fermo, a testa bassa sembra pensare – 
perché anche i cavalli pensano – piuttosto al buon sacco di biada che al fragore della 
battaglia”. Nulla a che vedere, insomma, con il “monumento equestre di Francesco 
Sforza”, che “respirava nella grande atmosfera idealizzante dell’alto Rinascimento”; per il 
Duca, infatti, Leonardo “si era proposto un cavallo di bronzo che fosse gloria immortale ed 
eterno onore”.  
 
151. A. CEDERNA, Sic transit (“I nemici di Roma”), ibid. Cederna commenta i 
risultati delle elezioni amministrative di Roma, che avevano portato – “motivo di notevole 
soddisfazione” – alla “scomparsa dalla scena di uno dei personaggi più nefasti della passata 
maggioranza clericale… l’ingegnere Edoardo Lombardi” (sull’ingegnere, Cederna aveva 
avuto modo di scrivere in diverse occasioni, si veda, per esempio, 1959, n. 28). Cederna si 
ferma sulla figura di Lombardi, “l’uomo che per anni ha ispirato o appoggiato tutte le 
peggiori iniziative in danno di Roma, l’assessore strenuo dell’alleanza coi fascisti, colui 
che ha demolito il piano regolatore preparato in quattro anni dai tecnici” (sul siluramento 
del piano, 1958, nn. 52, 80).  
 
152. A. MEZIO, Tomea (“Gallerie”), ibid. Medaglione in morte di Fiorenzo Tomea. 
Artista centrale nel gusto di Alfredo Mezio (si veda, a titolo esemplificativo, 1951, n. 6; 
1952, n. 54; 1953, n. 19; sul pittore anche 1962, n. 85), Tomea – scrive Mezio – era stato 
scoperto “una trentina d’anni fa da Edoardo Perisco”, e “aveva fatto il suo ingresso nel 
mondo artistico con l’aureola del pittore popolare”, del “buon montanaro che arrivava 
all’arte senza trafila scolastica, per pura forza di istinto e di vocazione”. Associato a Cesare 
Breviglieri e Tullio Garbari “in un terzetto di primitivi”, Tomea era “in realtà… un 
autodidatta sui generis”, la cui pittura “non aveva niente di istintivo”: le “sue famose 
nature morte”, per esempio, “si collocano in quel repertorio fantastico aperto da Scipione”. 
Due maestri avevano avuto “una certa influenza sulla sua formazione”, vale a dire Tosi e 
Carrà; viceversa, “non bisogna… esagerare la sua curiosità per Ensor”: “gli scheletri e le 
maschere di cui a un certo punto affollò i suoi quadri rispondevano al tentativo di penetrare 
nella psicologia del mondo contadino”. Mezio si ferma su alcune delle opere di Tomea, tra 
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le quali gli “affreschi per la chiesetta di Marzio”: “appunto perché Tomea era artista 
autentico, bisognerà ricordare la parte più ingrata della sua opera, quella dove il pittore dei 
moccoli, portando sulla scena la povertà e il paese, si faceva pittore di storia, e di storia 
sacra, come si intendeva quasi sempre in antico” (il Tomea provinciale, spirituale 
apprezzato da Mezio non si discosta molto da quello propagandato da Persico negli anni 
Trenta; su Persico, 1965, n. 55).       
 
153. A. ARBASINO, L'esposizione di “The Dial” (“Foglietti americani”), XII, 
49, 6 dicembre 1960, p. 7. “In America, a Worcester, si è cominciato a mettere insieme 
in una esposizione definitiva i materiali di The Dial”, rivista dedicata “soltanto al meglio in 
tutte le arti”, che “si pubblicò a New York fra il ’19 e il ‘29”. I criteri della rivista erano 
stati “antologici e di gusto”: “Benedetto Croce a fianco di Bonnard e Vuillard, Santayana 
insieme a Picasso”; e ancora, per quel che concerne le arti visive, Brancusi, Matisse, 
Cézanne, Chagall. A Worcester per la mostra, il collaboratore de “Il Mondo” non perde 
l’occasione di visitare la città e i suoi musei. Arbasino analizza le posizioni degli autori di 
“The Dial” in materia di arti visive, con particolare attenzione ai gusti di uno dei direttori, 
Scofield Thayer, che si muoveva “tra i due punti ben fermi dell’affiatamento” con Roger 
Fry e con Clive Belle e quello “del disinteresse quasi assoluto per l’arte astratta o non-
figurativa”: delle posizioni di Thayer erano cartina di tornasole gli scritti del critico Henry 
McBride, che da Parigi aggiornava gli americani sull’arte di Rousseau, Picasso, Matisse, 
Mirò. In seno alla rivista, “altri due critici, Paul Rosenfeld e Thomas Craven, si 
occupavano con grande zelo del Rinascimento fiorentino”.   
 
154. A. MEZIO, La Maestà risanata (“Gallerie”), ibid., p. 13. “La Maestà di 
Duccio di Buoninsegna, entrata nel 1957 all’Istituto del Restauro”, era pronta per “essere 
riportata a Siena”. Cesare Brandi, “specialista dell’antica pittura senese” e “concittadino di 
Duccio”, “ha sorvegliato personalmente tutte le fasi dell’operazione”. Non aveva “creduto 
opportuno di procedere alla ricomposizione dell’ancona, neppure per le due tavole 
centrali”; “manca una parte dei quattordici… pannelli del coronamento, e una decina di 
scomparti della predella, emigrati all’estero, sono praticamente irrecuperabili”. I tecnici “si 
sono preoccupati di bonificare la tavola, senza intervenire sulla pittura”. Mezio si sofferma 
sulla storia della tavola “dipinta nei primi anni del Trecento”: “spianata, sgrassata, sfollata 
dai chiodi, tarli, dalle zeppe di legno incollatevi nel Settecento allo scopo di rendere la 
tavola più resistente”, “la Maestà ha ritrovato la materia brillante e compatta del 
cromatismo trecentesco”.  
 
155. A. CEDERNA, Appia 1960 (“I vandali in casa”), ibid. Cederna prende atto di 
come, “dopo alcuni anni di relativo silenzio, la stampa più seria è tornata ad occuparsi della 
via Appia Antica, levando la sua protesta contro le manomissioni e gli attentati che da 
alcuni mesi si susseguono a ritmo accelerato” (dopo le denunce della drammatica 
situazione dell’Appia Antica comparse ne “Il Mondo” fin dai primi anni di vita del 
settimanale, si veda per esempio 1952, n. 3; 1953, n. 46, la polemica si era rinfocolata nel 
1960 a seguito della proposta di creazione di un “parco archeologico” - nn. 24, 113, 122). 
Nel presente scritto è dato spazio, in particolare, alla “nuova grossa costruzione” che “sta 
sorgendo dalle macerie di un vecchio casale” “immediatamente fuori Porta S. Sebastiano”, 
e alla lottizzazione dell’“area a occidente della fortificazione Caetani”. Cederna conclude 
ripercorrendo le fasi salienti di dieci anni di manomissioni e di battaglie in difesa 
dell’Appia.  
 
156. L. CECCHI PIERACCINI, Primo maggio di Cardarelli (“Occasioni e 
aneddoti”), XII, 50, 13 dicembre 1960, pp. 9-10. Alla festa per il quarantaquattresimo 
anno di età di Vincenzo Cardarelli (i fatti narrati sono fatti risalire al 1931) erano invitati, 
oltre a Leonetta Cecchi Pieraccini, Amerigo Bartoli, Sandro Volta, Ardengo Soffici, 
Romano Romanelli, Alberto Moravia. La collaboratrice de “Il Mondo” si sofferma su 
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alcuni episodi che avevano vivacizzato la serata: su tutti, alcuni commenti sarcastici di 
Romanelli e i litigi tra il festeggiato e Moravia.   
 
157. S. BOTTARI, Troppo e troppo poco (“L'enciclopedia dell'arte”), ibid., p. 
13. “L’Istituto per la collaborazione culturale ha distribuito in questi giorni il quarto 
volume dell’Enciclopedia Universale dell’arte”: l’Enciclopedia, commenta Bottari, 
costituisce la più notevole “impresa culturale di questo dopo guerra”, ed è “qualcosa di più 
o qualcosa di diverso di un semplice Dizionario di artisti”. Era infatti “un inventario… di 
idee e di concetti, in cui appaiono inseriti, come pause, i profili degli artisti più famosi o, 
comunque, più rappresentativi”, per la scelta dei quali, tuttavia, “non puo’ essere evitato un 
certo margine di arbitrarietà” (sull’Enciclopedia anche 1961, n. 150).    
 
158. A. CEDERNA, Il revisore (“Cronache dell'urbe”), ibid. “Al Ministero dei 
Lavori Pubblici”, scrive Cederna, tira “un’aria assai brutta nei riguardi di quella cosa 
malinconica che è il piano regolatore di Roma” (sulla stesura del nuovo piano e sul 
dibattito ad essa seguito, 1959, nn. 10, 15, 20, 28, 34, 37, 45, 58, 79, 90, 116, 122, 145; 
1960, nn. 19, 48, 134, 142). “Che, almeno in linea di massima, la necessità di una revisione 
di quel piano regolatore sia ora condivisa… è senza dubbio una vittoria delle campagne di 
stampa, della battaglia intransigente della sinistra in Campidoglio, dei ripetuti e qualificati 
interventi degli organi tecnici e di cultura”. A tal proposito, Cederna chiede al ministro 
Benigno Zaccagnini la “defenestrazione dalla commissione che dovrebbe illuminare il 
Consiglio Superiore dei Lavori Pubblici” dell’architetto Vittorio Cafiero, che era stato tra i 
promotori del siluramento del piano “elaborato dal comitato tecnico degli urbanisti 
romani” (per il siluramento del piano si veda 1958, nn. 52, 80). 
 
159. A. MEZIO, L'enigma etrusco (“Gallerie”), ibid. Mezio fa il punto sullo stato 
degli studi sulla civiltà etrusca: “libri di divulgazione brillante”, “antologie”, “strenne 
illustrate”, romanzi archeologici (Mezio allude a scritti di Cardarelli e David Herbert 
Lawrence) si aggiungevano ad una “campagna archeologica” che “a Spina prosegue 
attivamente”, mentre a Tarquinia aveva condotto alla “scoperta di un altro importante 
gruppo di pitture parietali”. Mezio imposta una discussione generale sul “sortilegio 
etrusco”, la cui forza era quella di “offrire tutti gli elementi del problema (compreso quello 
della lingua) e nel rimandarne continuamente la soluzione”. “La loro pittura non è che un 
riflesso provinciale di quella greca”, scrive Mezio; “declassato ad artista di seconda mano”, 
tuttavia, “l’artigiano etrusco resta una fonte importante per l’archeologia e mantiene tutta la 
sua forza di attrazione sul pubblico eccitato dal mistero delle civiltà sepolte”.  
 
160. A. GREGGI-A. CEDERNA, Cento idee (“Lettere scarlatte”), XII, 51, 20 
dicembre 1960, p. 10. È pubblicata una lettera del consigliere comunale Agostino 
Greggi: questi si difende da alcune accuse mossegli da Antonio Cederna in un articolo del 
gennaio del 1960 (n. 6). Il collaboratore de “Il Mondo” replica confermando tutti gli 
argomenti di critica sollevati nell’articolo in questione; precisa, però, che si trattava di 
rilievi mossi sul solo “contenuto tecnico-politico” della attività di Greggi, e che il suo testo 
era “scevro da riferimenti personali”.  
 
161. A. BANDINELLI, Un patriarca dell'architettura, ibid., p. 13. Recensione di 
Eric Mendelsohn architetto di Arnold Whittick (Bologna, Calderini, 1960). Scrive 
Bandinelli - anche utilizzando osservazioni dell’autore della biografia -: “tra i cinque 
maestri del razionalismo architettonico europeo – cioè Le Corbusier, Gropius, Oud, 
Mendelsohn, Van der Rohe – Mendelsohn è forse quello la cui personalità si presenta fin 
dagli inizi più esplicitamente caratterizzata”, colui che sentì “subito, immediatamente ed 
istintivamente che il problema dell’architettura moderna era di superare e risolvere 
armonicamente gli equilibri residui della sua composita origine”; e colui che, “a differenza 




162. A. CEDERNA, I pionieri (“Fronte del verde”), ibid. Su due convegni 
“organizzati dall’associazione Italia Nostra” attorno “al problema dell’urbanistica”: “uno 
su Villa Borghese, l’altro sul verde pubblico in Italia”. “Nel primo è stata presentata una 
soluzione per restituire alla villa, ora degradata da ogni genere di traffico, il suo carattere di 
parco pubblico, di pausa effettiva tra le maglie della fabbricazione”. L’altro convegno, 
“quello sul verde, è ancora in corso mentre scriviamo” (sul tema del verde anche 1959, nn. 
94, 102, 129, 137, 150; 1960, n. 80; sul convegno si veda anche 1960, n. 165). Conclude il 
testo la segnalazione di un dibattito “svolto due settimane fa, all’Istituto Nazionale di 
Architettura, sugli impianti sportivi in Italia”.    
 
163. A. MEZIO, Un'opera di Permeke (“Gallerie”), ibid. Significativi, nei mesi 
precedenti, erano stati i riferimenti di Mezio all’arte di Permeke: individuata in un primo 
tempo tra le fonti visive di Ugo Attardi (1960, n. 66), la pittura del belga era stata 
successivamente ricondotta – assieme a quella di Morlotti, ma anche alla ricerca di Burri e 
Dubuffet – in un fronte della “materia” (testuale, da Mezio) inteso come “ritorno alla 
natura” da parte dell’arte astratta (n. 94). All’interno del presente scritto, il collaboratore de 
“Il Mondo” traccia il profilo dell’artista, “una delle opere più importanti” del quale, la 
Stalla, “è stata acquistata da un noto uomo politico romano”: “l’acquisto di un esasperato 
formalista come Permeke”, chiosa Mezio, “in questo momento di inflazione astrattista e 
informale”, era un dato significativo. Così come rilevante era il fatto che della esposizione 
di Permeke “fatta la primavera scorsa dalla Galleria romana dell’Attico”, “i soli ad 
occuparsene furono, come al solito, i giornali di sinistra, per mettere in rilievo l’ispirazione 
popolare dell’artista” (ancora una volta i gusti visivi dei comunisti convergono in chiave 
antiastratta con quelli dei liberaldemocratici; all’aspetto aveva dato attenzione anche Ugo 
Pirro, all’interno della sua ricostruzione della “sociabilità” in riferimento agli artisti romani 
del secondo dopoguerra: Osteria dei pittori, Palermo, Sellerio, 1994). Mezio scrive che 
“l’espressionismo di Permeke è al polo opposto di Ensor” (su Ensor, Mezio aveva 
ragionato pochi giorni prima, 1960, n. 146): “alla fantasia drogata del patriarca di Ostenda 
Permeke contrappone un mondo fatto di materiali refrattari”, le cui “nostalgie… vanno in 
direzione di Courbet anziché verso l’immaginazione lussureggiante e l’esasperato 
cromatismo di Ensor”. “Il suo ideale sembrerebbe una specie di epica popolare, alla 
Brecht”. In conclusione, “l’espressionismo stesso diventa una cornice inadeguata ad 
inquadrare la personalità del pittore”; con le sue opere più riuscite, Permeke “scavalca la 
scuola ed entra tacitamente nella galleria dei pittori eminenti che illustrano un paese o 
un’epoca”.  
 
164. N. CHIAROMONTE, Il buon attore (“Teatro”), ibid., p. 14. Chiaromonte 
confronta il “buon attore” con “l’artista moderno”, in una discussione culturale generale 
che prende l’abbrivo dagli scritti d’arte di Van Gogh e si conclude con l’analisi 
dell’evoluzione del significato dell’“essere artisti” dall’Umanesimo – Brunelleschi – 
all’Ottocento – Cézanne.  
 
165. A. CEDERNA, L'uomo e il verde (“Urbanistica”), 52, 27 dicembre 1960, p. 
13. Al convegno sul “verde pubblico” organizzato dalla associazione “Italia Nostra”, 
Cederna aveva fatto riferimento anche la settimana precedente (1960, n. 162). Tra le 
relazioni presentate, Cederna sceglie di soffermarsi su quella di Ludovico Quaroni, la cui 
disamina della situazione dei “parchi nazionali” è preceduta da una analisi storica riguardo 
allo sviluppo delle città italiane: “giunto tardi alla rivoluzione industriale, il nostro paese 
non ne ha saputo controllare in tempo le conseguenze, mentre la ricostruzione post bellica, 
spinta dalla speculazione privata, ha sommerso sotto un mare di cemento le nostre città, 
portando alla sistematica distruzione di ogni elemento naturale”. 
 
166. E. BATTISTI, Ricordo di G. Nicco Fasola, ibid.. Scritto in memoria di Giusta 
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Nicco Fasola, scomparsa da poco. Il collaboratore de “Il Mondo” ne ricorda il profilo di 
studiosa e insieme le “doti di umanità, di apertura morale e d’idee” (in 1961, n. 3, Roberto 






1. A. CEDERNA, L'apprendista (“Cronache dell'urbe”), XIII, 1, 3 gennaio 1961, p. 
13. Da poco eletto consigliere comunale nelle liste di “Italia Nostra”, Cederna appunta in 
una sorta di pagina di diario le impressioni ricavate dal primo giorno in Campidoglio. I 
volti di alcuni membri del Consiglio si sovrappongono, nella mente di Cederna, al ricordo 
dei più drammatici sventramenti e manomissioni degli anni precedenti. Chiara era la 
missione cui era chiamato: “compito delle persone benintenzionate è l’opposizione: cioè la 
creazione d’una sempre più vasta coscienza pubblica dei diritti del cittadino a una vita 
migliore”.  
 
2. A. MEZIO, Arte precolombiana (“Gallerie”), ibid. Era “aperta al Palazzo delle 
Esposizioni la mostra precolombiana, con un migliaio di oggetti archeologici provenienti 
dagli scavi dell’America centrale”. “Arrivata tardi nel concerto delle civiltà sepolte 
(l’archeologia mesoamericana conta appena qualche decennio di storia) l’arte dell’America 
centrale si è inserita di forza nel ciclo delle culture primitive, arcaiche o come si diceva un 
tempo barbariche”. Mezio apre ad “un piccolo intermezzo letterario”, e individua nelle 
Mattinate in Messico di David Herbert Lawrence (in 1960, n. 159, il collaboratore de “Il 
Mondo” aveva indugiato sui viaggi in Etruria di Lawrence) la “guida artistica” per un 
“pellegrinaggio sentimentale” in Centro America. Mezio conclude con una discussione 
generale sull’arte mesoamericana, in particolare in riferimento al “potenziale religioso di 
tali opere”: “figlia di una società teocratica e sacerdotale, quindi assolutistica, con scarse 
possibilità di movimento e di ricambi culturali, l’arte del mondo precolombiano resta 
prigioniera delle proprie divinità, che se da una parte favoriscono l’esplosione delle 
immagini, dall’altra ritardano l’evoluzione degli stili”. “Gli artisti mesoamericani ignorano 
il tempo e la storia”, sicché “per sentire il battito del tempo bisogna scendere nelle zone 
inferiori dell’arte popolare”, là dove l’artigiano porta “l’istinto, la libertà e lo spirito di 
iniziativa” (sono considerazioni imbevute di un’idea tutta ottocentesca di libertà dell’arte 
rispetto ai condizionamenti religiosi e politici mutuate, in tutta probabilità, dagli scritti di 
Ragghianti degli anni Quaranta). 
 
3. R. LONGHI, In memoria di G. N. Fasola (“Lettere scarlatte”), XIII, 2, 10 gennaio 
1961, p. 6. In una lettera al direttore, Roberto Longhi smentisce Battisti, che in uno scritto 
in ricordo di Giusta Nicco Fasola (1960, n. 166) – in particolare, in un discorso generale 
sull’insegnamento universitario della storia dell’arte – aveva definito prossimo il “ritiro, 
per sopraggiunti limiti di età”, di Longhi. 
 
4. A. BONSANTI, Quattro maestri (“Il portolano”), ibid., p. 9. Bonsanti riferisce di 
avere fatto visita alla “mostra che riunisce alla Galleria Spinetti opere recentissime di 
vecchi amici pittori”, toscani di nascita o d’elezione, e “che l’imbonitura pubblicitaria 
presenta come la mostra dei quattro maestri”. Esposti “due quadri di Colacicchi che si 
richiamano prepotentemente alle mura d’Agnani che vidi lungamente appese, nello studio 
legale d’Alberto Carocci, dietro le spalle del titolare”; “figure di Capocchini”; alcune opere 
di Primo Conti che rivelavano un “ritorno alle origini futuriste”; infine, quadri di Angelo 
Maria Landi “situati al margine del figurativo tanto che forse ne sono talora fuori”.  
 
5. A. CEDERNA, Un lento progresso (“Urbanistica”), ibid., p. 13. Tra gli elementi che 
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confermavano un “orizzonte… meno nero di una volta” per quel che concerne “la 
salvaguardia del nostro patrimonio storico e naturale”, Cederna segnala “il progresso 
compiuto dalla cultura” e “una maggiore maturazione dell’opinione pubblica”. Insomma: 
“gli stupidi, i vandali e gli speculatori non agiscono più in un clima di indifferenza e di 
impunità”. Nonostante “lo scarto tra cultura e realtà è sempre enorme”, esistevano almeno 
“principi generali di fondo ormai divenuti di dominio comune”, principi elaborati sulla 
scorta della “passione morale” delle “persone bennate”. 
 
6. A. MEZIO, Best sellers (“Gallerie”), ibid. Discussione generale sul “mercato della 
pittura moderna” che prende l’abbrivo dalle “ultime vendite… effettuate a Londra da 
Sotheby”. Mezio rileva un “boom commerciale” che “non ha esaurito il suo ciclo di 
espansione, anzi tende a dilatarsi, estendendosi ai pittori d’oggi”: “a mano a mano che i 
classici dell’Impressionismo si fanno sempre più rari entrano in giuoco gli artisti del 
Novecento”. Altre considerazioni riguardano “il movimento dei titoli”: “venute” dagli Stati 
Uniti in Europa, alcune opere, in un vero “giuoco di borsa in grande stile”, ritornano “in 
America con una quotazione commerciale maggiorata”. Il collaboratore de “Il Mondo” 
prosegue analizzando la “parte di rischio” di “queste operazioni”, dalle “vendite fittizie” 
alle quotazioni “senza rapporto col mercato”, “come i prezzi di molti astrattisti europei 
acquistati dai vari musei americani”. Conclude individuando una “legge di equilibrio” in 
un mercato che aveva una “scala di valori consacrati che interessano la cultura del secolo”: 
gli investimenti su Matisse, Picasso, Braque, Utrillo, Chagall “riposano sopra un sistema di 
garanzie ad ampia copertura”. 
 
7. L'INVITATO, Vedi Roma (“I giorni”), ibid., p. 16. L’Invitato recensisce See Roma 
and eat di Beverly Pepper: “lo ha pubblicato Doubleday, a New York, con una sobria 
copertina grigia e bianca riproducente una mappa del quindicesimo secolo” (1960). 
Beverly Pepper, pittrice “vivente a Roma”, è definita nella “presentazione editoriale” del 
volume “artist, illustrator, and bon vivant”. 
 
8. P. SCARPELLINI, Il popolo e la città, XIII, 3, 17 gennaio 1961, p. 8. Recensione 
della ristampa della Storia di Perugia dalle origini al 1860 di Luigi Bonazzi (Città di 
Castello, Unione arti grafiche, 1960), volume in cui “l’arte, la cultura e la società hanno 
una larga parte”, a partire dalla “etruscologia” e fino alla “pittura e la scultura dal 
Duecento… allo Ottocento”. 
 
9. A. CEDERNA, Gli sbandati (“Cronache dell'urbe”), ibid., p. 13. Gli “sbandati”, o 
“sfasati” sono gli architetti “ormai tagliati fuori dalla cultura contemporanea”; gli architetti 
che, “pur avendo raggiunto posizioni di prestigio nel campo professionale, continuano a 
restare tenacemente attaccati a vecchie e sorpassate abitudini”; coloro i quali non avevano 
ancora capito che “la buona architettura puo’ nascere solo da una buona impostazione 
urbanistica”. Esempi di “sfasati” non mancavano: su tutti Pier Luigi Nervi, tecnicamente 
“qualificato” e “apprezzato nel mondo”, e che tuttavia non aveva mancato di dimostrare 
“tutto il suo disprezzo per l’urbanistica”; in seguito, Luigi Moretti, “premio San Luca” e 
troppo spesso soggetto alla “pressione delle più retrive forze economiche e politiche”; 
infine, Saverio Muratori.   
 
10. A. MEZIO, Bertoldo e Zancanaro (“Gallerie”), ibid. “Giuliana De Maria espone nella 
sua nuova Galleria romana gli originali delle illustrazioni di Tono Zancanaro per il 
Bertoldo curato da G. A. Cibotto e stampato dall’editore Canesi come superstrenna 
natalizia” (Roma 1960; su Zancanaro anche 1966, n. 9). Mezio abbandona per un attimo la 
critica delle opere esposte e ragiona sui “travestimenti letterari” attraverso i quali era 
passata la figura di Bertoldo: da Giulio Cesare Croce all’abate Banchieri, da Baldini a 
Prezzolini e Panzini. Circa le opere in esposizione, Mezio è attratto dalle “figurazioni 
corpose, sugose, grasse, volgari e truculente dell’illustratore”, che “si tiene alla larga dalla 
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letteratura e dalla politica, a cominciare dalla tentazione abbastanza forte per un comunista 
di darci un Bertoldo di sinistra”. “Insensibile agli illustratori precedenti del racconto”, 
continua Mezio, Zancanaro “si è rifatto alle carte da gioco, ai re e alle regine dei tarocchi e 
alle mattonelle figurate delle cucine di campagna, che era un modo di far sentire il fondo 
popolare, dialettale… volgare e padano del personaggio di Giulio Cesare Croce”. Il 
Bertoldo di Croce “non è insomma l’immagine estenuata della civiltà contadina, ma un 
eroe farsesco da stampa popolare”. 
 
11. A. CEDERNA, Il sindaco nero (“Breve storia dell'imbroglio capitolino”), XIII, 4, 
24 gennaio 1961, p. 3. Profilo accurato di Urbano Cioccetti, appena rieletto sindaco di 
Roma. La sua conferma, scrive Cederna, dimostrava “l’impossibilità di ogni reale 
mutamento nella vita politica italiana, qualora il partito di maggioranza non rinunci alla 
propria dannata ambiguità di fondo, alla propria vocazione reazionaria e illiberale di cui 
Cioccetti è stato ed è uno dei tanti strumenti”. Le principali imprese in materia di politica 
urbanistica del sindaco sono ricostruite dal collaboratore de “Il Mondo” a partire dal 9 
gennaio del 1958, giorno della sua prima elezione (il primo strale scagliato da Cederna nei 
confronti di Cioccetti è invece del marzo dello stesso anno, 1958, n. 35). 
 
12. J. R. WILCOCK, L'enciclopedia delle novità, ibid., p. 8. La recensione del Lettore di 
professione di Paolo Milano (Milano, Feltrinelli, 1960) si chiude con un riferimento a 
Tristan Sauvage, che quattro anni prima aveva dato alle stampe Pittura italiana del 
dopoguerra: 1945-1957 (Milano, Schwarz, 1957).  
 
13. G. RAIMONDI, La Roma di Ingres (“La valigia delle Indie”), ibid., p. 13. Sul primo 
viaggio a Roma di Ingres, giunto nella capitale l’11 ottobre 1806: molte delle suggestioni 
di Raimondi derivano dalla lettura di Rome vue par Ingres di Hans Naef, volume edito a 
Losanna nel 1960. “Il volto” della città, così come apparve all’artista, era quello di “una 
immensa necropoli ritornata alla luce, dopo essere rimasta dentro la terra per un tempo 
infinito”. “Dopo qualche tempo”, continua Raimondi, Ingres “prese casa al n. 40 di via 
Gregoriana”. Il collaboratore de “Il Mondo” ricostruisce gli itinerari del pittore attraverso 
la città eterna, mette la lente sulle opere eseguite nel corso del soggiorno italiano e si 
concentra sulle sue frequentazioni di artisti come Lorenzo Bartolini. Non sarebbe stato 
l’ultimo viaggio a Roma di Ingres: l’artista sarebbe tornato nella città “come direttore 
dell’accademia francese, dal gennaio ’35 all’aprile 1842”. 
 
14. A. MEZIO, I padri del Novecento (“Gallerie”), ibid. Alla Galleria d’arte moderna di 
Roma era aperta una mostra che illustrava la “parte sostenuta dagli olandesi” del Gruppo 
De Stijl “nei vivai dei piccoli gruppi d’avanguardia occupati ad elaborare gli elementi di 
quello che è stato chiamato lo stile del Novecento”. Mezio si sofferma sul significato 
storico del gruppo, i cui aderenti “progettano un rinnovamento totale di tutte le forme 
dell’attività artistica” e in architettura “combattono i languori dello stile floreale” e 
“l’affastellamento dell’abitazione borghese”. “Sono puritani, cartesiani, maltusiani, 
razionalisti, funzionali, puristi e attivisti”, che individuano nella “geometria” l’elemento 
“comune a tutte le arti” e “capace di ricostituire come nei periodi di alta cultura l’unità di 
tutti gli artisti che lavorano nel quadro di un’epoca”. Questo rigorismo, commenta Mezio, 
“dà luogo ad un senso di uniformità un po’ triste”; “un eccesso di programmaticità” “ne 
limita fortemente il valore”, e paga “l’intellettualismo di tutti i movimenti d’avanguardia”: 
Mezio riconferma l’ostilità tanto nei confronti di un cerebralismo che aveva fecondato il 
versante “concreto” del non figurativo, quanto rispetto ad opzioni visive che, come ogni 
accademismo, avevano l’ambizione dell’internazionalità (l’avversione nei confronti delle 
sperimentazioni dei “trappisti alla Mondrian” e la predilezione per un fronte “romantico” 





15. A. TODISCO, I topi di Fortuny (“Usi e costumi”), ibid., p. 16. Todisco riferisce di 
una visita a Mariano Fortuny che aveva avuto luogo nel 1947, e confronta le suggestioni 
scaturite da quell’incontro con il profilo che del pittore aveva tracciato Ugo Ojetti in Cose 
viste. Todisco confessa di avere “provato un sentimento vicino all’orrore” per “l’estetismo 
da sagrestia” di cui era impregnata “l’aria di casa Fortuny”, nel cui studio “c’era tutto ciò 
che poteva attrarre uno scrittore che aveva assorbito il gusto di d’Annunzio”. Nella stessa 
occasione, l’artista spagnolo aveva presentato ai suoi ospiti (con Todisco c’era anche 
Orson Welles) “un mantello di broccato color verde morto… rivestito di un pelo grigio 
variegato di macchie bianche”: era pelo di “topi australiani”. 
 
16. G. MARMORI, In casa di Klossowski (“i contemporanei”), XIII, 5, 31 gennaio 
1961, p. 7. Marmori traccia il profilo di Klossowski scrittore, tuttavia alcuni riferimenti 
alle arti visive sono ineludibili: l’intellettuale francese aveva parlato al collaboratore de “Il 
Mondo” delle proprie frequentazioni giovanili con Bonnard e Vollard, uomini che 
“conobbe tramite il padre, Eric… pittore e teorico d’arte attorno agli anni ’10-‘14”; aveva 
accennato al “fratello minore Balthus”; si era dilungato sui rapporti tra i suoi scritti e le 
opere d’arte (“certi passaggi dei suoi romanzi”, scrive Marmori, “sono direttamente 
ricalcati da scene famose”).    
 
17. A. BONSANTI, Indovinala Grillo (“Il portolano”), ibid. Bonsanti ragiona sulle 
pagine che “un periodico serio come L’Express” aveva “dedicate alla donna”. La rivista 
aveva pubblicato “le riproduzioni di due sculture le quali parevano obbedire alla più stretta 
osservanza modernista”, e “costituivano un indovinello che le lettrici erano chiamate a 
risolvere: bisognava indicare a quali epoche le sculture appartenevano”. “Si trattava… di 
un pezzo appartenente alla civiltà delle Cicladi, risalente al V millennio avanti Cristo, con 
al fianco una scultura di Arp”. Bonsanti conclude con una discussione generale sulla 
“importanza che il volume assume nella scultura”, discussione che finisce per toccare 
anche la ricerca di Arturo Martini e Italo Griselli. 
 
18. L. CANIATO, Il piano contro Venezia, ibid., p. 13. Caniato prosegue l’analisi della 
situazione urbanistica di Venezia (per gli scritti precedenti sul piano, 1959, n. 149; 1960, n. 
22). “La sorte del Piano Regolatore Generale di Venezia”, scrive il collaboratore de “Il 
Mondo”, “all’esame del Ministero dei LL. PP., sta per essere decisa”; nel contempo, “si è 
intensificata l’azione diretta ad ottenere il vincolo generale della città insulare ai sensi della 
legge sulla protezione delle bellezze naturali e panoramiche”. L’urgenza di un 
provvedimento di vincolo, continua Caniato, deriva “dalle manchevolezze del Piano, come 
dai pericoli che, con la previsione di alcuni interventi inaccettabili, esso ha posto alla città”. 
Di tali pericoli sono riportati, a titolo esemplificativo, “la strada translagunare che 
dovrebbe congiungere la terraferma e le isole”, e il “cosiddetto Centro Direzionale a S. 
Marta”.   
 
19. A. CEDERNA, Scrittori e architetti (“Cronache dell'urbe”), ibid. “Lo scrittore 
moderno ignora l’architettura”: Cederna riporta la conclusione “del dibattito… svoltosi 
all’Istituto Nazionale di Architettura” e, di seguito, imposta una discussione generale sulla 
cultura italiana colpevole di avere rifiutato “di capire quello che sta all’origine 
dell’architettura moderna, cioè le grandi trasformazioni introdotte a tutti i livelli, 
nell’ambiente in cui vive l’uomo, dalla rivoluzione industriale”. In Italia, “la vecchia 
tradizione accademica e decorativa della… cultura ha confermato nel letterato l’innata 
tendenza a non compromettersi”, a non sciogliersi dai legami del “tecnicismo e del 
formalismo”. Era sufficiente uno scatto, una acquisizione culturale, conclude Cederna: 
“l’architetto-artista è ormai una figura patetica… sostituita dall’architetto urbanista”. 
 
20. A. MEZIO, Apollinaire e i suoi amici (“Gallerie”), ibid. La “esposizione Apollinaire” 
(Mezio non specifica data e sede, ma è dato pensare si tratti della mostra milanese – alla 
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Librairie Française – chiusasi nel novembre dell’anno precedente) costituisce un’occasione 
per un’altra riflessione sul contributo offerto dall’intellettuale alla cultura del Novecento 
(tra i precedenti scritti su Apollinaire si veda, per esempio, 1957, n. 20; agli scritti di Mezio 
sul francese vanno sommati quelli di Raimondi, 1955, n. 58; 1957, n. 40). Mezio esordisce 
con alcune notizie biografiche relative all’intellettuale e ne inquadra il rapporto con l’Italia: 
“Apollinaire è romano, anzi trasteverino; ciò spiega la sua familiarità con l’italiano… e 
l’entusiasmo per un’Italia che resta come lo sfondo immaginario della sua vita”. “Parlare di 
Apollinaire”, scrive il collaboratore de “Il Mondo”, “significa fare il giro di tutti i piccoli 
gruppi d’avanguardia che pullulano a Parigi tra il 1900 e lo scoppio della prima guerra 
mondiale”: menzionati gli artisti che avevano animato la scena parigina di quegli anni, con 
occhio particolare – non stupisce, in Mezio, per chi segua il filo del repertorio degli scritti 
su “Il Mondo” a partire da 1950, n. 30 – a Rousseau, che “provoca la scoperta della pittura 
popolare”. 
 
21. L'INVITATO, Lo scultore in libreria (“I giorni”), ibid., p. 16. Henry Moore, a Roma 
per inaugurare “la grande mostra della sua opera che si è inaugurata in questi giorni alla 
galleria d’arte moderna” (su Moore anche 1961, n. 61), era stato subito travolto dal 
“consueto giro di appuntamenti, cocktails, pranzi, serate, fra le ambasciate e i ristoranti 
tipici”. L’Invitato ne intercetta la presenza alla libreria Einaudi, nelle sale del pianterreno 
della quale “era allestita una mostra di Pietro Consagra”: a presentare quest’ultimo e ad 
accompagnare lo scultore inglese era stata Palma Bucarelli. Avevano approfittato 
dell’occasione di conoscere Moore artisti tra cui Anna Salvatore, il “critico d’arte 
Carandente”, “l’architetto Zevi”. Negli ambienti dell’Einaudi non erano mancate le 
polemiche: “con tono polemico, soprattutto i sinistri” evidenziavano l’incongruenza tra 
l’astrattismo delle opere di Moore e le origini di un uomo che era “figlio del minatore dello 
Yorkshire”. 
 
22. L. CECCHI PIERACCINI, La fioraia addormentata (“Occasioni e aneddoti”), 
XIII, 6, 7 febbraio 1961, p. 10. Tra i ricordi di Leonetta Cecchi Pieraccini si segnala una 
cena napoletana cui la collaboratrice de “Il Mondo” era stata invitata da “Sergio Ortolani, 
poeta e critico d’arte di ben nota fama” che “visse molti anni a Napoli, nella sua qualità di 
sovrintendente al Museo di Capodimonte”: tra i commensali, anche Alfonso Gatto. La cena 
ebbe luogo nel 1930. Seriore di un anno è “una esposizione di una diecina di donne artista” 
che aveva avuto luogo nel febbraio del 1931 “alla galleria d’arte tenuta da P. M. Bardi, in 
fondo via Veneto”: esposti anche alcuni paesaggi che Leonetta aveva dipinto a New York 
(su tali lavori si veda 1960, n. 104). Conclude il testo qualche riga sull’esperienza parigina 
dello “scultore [Alfredo] Ruggeri”, fuggito a Parigi nel 1931 come avevano fatto 
“moltissimi oppositori nostrani” al fascismo.  
 
23. A. CEDERNA, Un caso raro (“Roma in pezzi”), ibid., p. 13. Cederna si sofferma 
sulla “nuova iniziativa in danno del centro di Roma”: la Rinascente intendeva “costruire un 
nuovo fabbricato a Largo Chigi, su un’area più che doppia di quella dove sorge la sua sede 
attuale”. Tale progetto, qualora fosse stato messo in atto, avrebbe comportato “lo 
sconvolgimento ambientale… tra il Corso, San Silvestro e San Claudio”; conseguenze 
“sulla circolazione e il traffico” di una “zona già… congestionata”. Per fortuna, la 
commissione urbanistica comunale aveva dato “parere sfavorevole”. Cederna conclude 
soffermandosi su altri episodi che, negli anni precedenti, avevano visto la Rinascente “al 
centro di una violenta polemica” “urbanistico-ambientale” (tra i casi citati anche quello 
che, a Milano, aveva determinato la distruzione della Chiesa di San Raffaele su cui, in 
precedenza, si veda almeno 1956, nn. 20, 22, 24, 27). 
 
24. A. MEZIO, La coda di Buzzati (“Gallerie”), ibid. La serata di presentazione della 
Ferrovia soprelevata di Dino Buzzati (Milano, Ferriani, 1960) “nel salone dell’Hotel 
Excelsior”, comprendeva “anche una piccola esposizione di pitture”. Presentati “quadretti” 
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che “si identificano talmente con i racconti di Buzzati che il modo più pacifico per entrare 
nel loro spirito è di arrivarvi attraverso la letteratura dello scrittore milanese”. In barba ai 
“fanatici della psicanalisi”, continua Mezio, “il surrealismo di Buzzati non ha radici nella 
psicologia”: “esso pesca nel mondo dell’immaginazione”, e “i suoi spunti figurativi” 
“ricordano lo spirito del Giornalino della Domenica”. “Lavorando con i ritagli del Buzzati 
narratore”, Buzzati pittore “si diverte un po’ alle spalle di se stesso, e finisce per scoprire 
gli altarini della propria letteratura”. Se “per definire l’umorismo di Buzzati è sufficiente 
pensare all’Ottocento” “di Grandville”, “per ritrovare le radici letterarie di Buzzati 
narratore non basta fermarsi alla Scapigliatura”, “bisognerà forse risalire più indietro, fino 
al Settecento”, ai viaggi dell’Algarotti. Buzzati, conclude Mezio, non ha nulla a che vedere 
con Kafka: “le sue avventure non hanno bisogno di chiavi né di spiegazioni”. “Buzzati 
scrittore non lo dice, però i suoi quadrettti lo lasciano capire: la sola morale della favola… 
è un elogio manzoniano del buonsenso” (andrebbe approfondito il consistente apporto di 
cultura fornito alla rivista dagli scrittori del surrealismo o dell’Italia magica: Buzzati, ma 
anche Landolfi, Delfini e Morovich, che negli anni hanno collaborato con “Il Mondo” con 
un numero anche consistente di racconti).    
 
25. M. MANIERI-ELIA, Due secoli di storia (“Architettura”), XIII, 7, 14 febbraio 
1961, p. 13. Recensione di Storia dell’architettura moderna di Leonardo Benevolo (Bari, 
Laterza, 1960). Manieri-Elia riprende la distinzione su cui aveva insistito Cederna due 
settimane prima (1960, n. 19) tra “i nuovi accademici” “reazionari dei revivals” e gli 
architetti-urbanisti, e sistema l’autore del volume tra questi ultimi. Ripercorre, 
appoggiandosi al testo di Benevolo, la storia della trasformazione dell’architettura nell’età 
contemporanea, a partire dai “cambiamenti di fondo connessi con la rivoluzione 
industriale” che avevano portato alla nascita del “movimento moderno”.  
 
26. A. MEZIO, I “petits maîtres” del '700 (“Gallerie”), ibid. Sulla “esposizione del 
Settecento italiano che chiude i battenti in questi giorni al Petit Palais” di Parigi. La mostra, 
chiosa Mezio, “è stata per una parte del pubblico francese una scatola a sorpresa”, specie 
per “un certo numero di artisti (Crespi, Marco Benefial, Gaspare Traversi, Ceruti, 
Todeschini, ecc.) attestanti l’esistenza di un filone realistico poco noto o scarsamente 
considerato nel secolo di Tiepolo”. Altra “curiosità” “era la piccola sezione consacrata alle 
arti applicate”. A tal proposito, Mezio imposta una discussione generale sulla cultura del 
diciottesimo secolo, e conclude che in tutta probabilità “i veri protagonisti del Settecento” 
erano stati “i piccoli maestri delle botteghe di arte applicata”; “il Settecento”, continua il 
collaboratore de “Il Mondo”, “non ha inventato soltanto il comfort nel senso moderno della 
parola”, “ma ha creato anche una nuova categoria estetica: l’arte o gli stili della moda”. “Il 
giuoco (da quello delle carte al giuoco delle passioni) è la dominante psicologica di una 
società che dà l’impressione di muoversi sopra un palcoscenico”. Altri due tratti salienti 
della cultura del Settecento, conclude Mezio, sono la “sconfinata curiosità per il mondo 
delle idee” e la propensione al viaggio.   
 
27. A. CEDERNA, Novantatré palle (“Fronte del verde”), ibid. “Alla Ripartizione 
Urbanistica del Comune di Roma”, esordisce Cederna, “c’è un ufficio con un cartello sopra 
la porta, dove sta scritto… Sezione zone verdi”: “è una stanza assai piccola dove… si 
procede al censimento del verde privato esistente a Roma”. Un censimento che “arriva con 
almeno quindici anni di ritardo, quando cioè una metà dei parchi privati romani è già stata 
liquidata e l’altra metà è destinata ad essere lottizzata dal nuovo piano regolatore”. Cederna 
indugia su alcuni dei più clamorosi casi di manomissione o lottizzazione del verde 
pubblico, riportando all’attenzione dei lettori casi indagati nei mesi precedenti: da Villa 
Stuart (su cui, per esempio, 1958, n. 123) a Villa Chigi (sulle sorti della quale 1957, nn. 
158, 167; 1958, nn. 1, 63, 75, 87, 141, 145; 1959, nn. 23, 64, 91, 137), da Villa Leopardi 
(1959, n. 150) ai più recenti episodi del “nuovo pacchiano monumento, il serbatoio 





28. A. CEDERNA, Terra bruciata (“Roma in pezzi”), XIII, 8, 21 febbraio 1961, p. 13. 
Cederna ragiona attorno a Quattro anni di lavoro per Roma, volume che la “peggiore 
amministrazione che Roma abbia mai avuto nella sua lunga storia” aveva fatto stampare e 
distribuire “alla vigilia delle elezioni” dell’anno precedente (sul sindaco Cioccetti, rieletto, 
i commenti di Cederna non erano mai stati teneri: si veda, per esempio, lo scritto di poco 
precedente 1961, n. 11). Cederna si concentra, in particolare, sui “nuovi impianti di 
giardini che l’amministrazione capitolina si vanta di avere realizzato tra 1956 e il ‘60”: 
pura propaganda, chiosa Cederna, che a titolo esemplificativo analizza quattordici dei 
ventitré “impianti” di cui l’amministrazione andava vantandosi, segnalandone 
l’inadeguatezza e l’incuria. In conclusione, il collaboratore de “Il Mondo” elenca le zone 
verdi “di cui è stata attuata o deliberata la distruzione”, e cui il volume non aveva 
accennato (alcuni esempi già riportati in 1961, n. 27).    
 
29. A. MEZIO, Ruggeri e Carmelina (“Gallerie”), ibid. Scritto-manifesto circa il “gusto 
dei primitivi” che aveva sempre animato le cronache d’arte de “Il Mondo” (gusto evidente 
fin da 1950, nn. 13, 30; 1952, nn. 24, 35, 75, e traguardato agli ultimi scritti di Alfredo 
Mezio, per esempio 1957, n. 80; 1960, n. 102). Mezio ripercorre la storia delle esposizioni 
di pittura popolare marcando, in questo senso, il ruolo di apripista di Leo Longanesi (sua la 
prima mostra, che “risale all’anno della Liberazione di Roma”; sul magistero culturale di 
Longanesi varrà sempre la pena di insistere, in riferimento alle posizioni in materia di 
critica d’arte degli uomini de “Il Mondo”); le più recenti pubblicazioni in merito (tra cui I 
Primitivi contemporanei di Oto Bihalji-Merin, da poco tradotto in italiano, Milano, Il 
Saggiatore, 1960); un interesse, quello per gli artisti senza scuola, che aveva animato gli 
intellettuali del Caffè Aragno, luogo cruciale per la costituzione del gruppo di intellettuali 
che avrebbe formato, nel secondo dopoguerra, la truppa degli autori de “Il Mondo” (Mezio 
ricorda come, delle opere del “postino di Anticoli”, “si parlava al Caffè Aragno verso il 
1927”). Il collaboratore de “Il Mondo” si sofferma, infine, su “una di queste nuovissime 
reclute della pittura domenicale”, Alfredo Ruggeri, “di cui la Galleria romana La Feluca 
espone una ventina di quadretti, accanto alle vedute della napoletana Carmelina Alberino”: 
se il primo “viene dall’Umbria”, e “dipinge paesaggi alla macchia (cioè di memoria)”, 
Carmelina “improvvisa col brio del temperamento meridionale”. L’articolo si conclude con 
l’ennesima disamina dell’arte dei pittori domenicali, che finisce per toccare Rousseau e 
Metelli, Pera e Louis Vivin.  
 
30. D. COURIR, Acquerelli di Ruskin (“Aria di Londra”), ibid., p. 15. Courir scrive della 
“serie di acquerelli e disegni di John Ruskin” raccolte “in alcune sale di un edificio nella 
quieta S. James Square, a due passi da Trafalgar Square”. L’evento, assieme alla “ristampa 
da Collins delle Stones of Venice”, aveva contribuito a “rinfrescare il ricordo di una delle 
più sensibili intelligenze artistiche dell’Ottocento”. Courir traccia il profilo di Ruskin, i cui 
“vagabondaggi artistici precedono, non solo cronologicamente, quelli del nostro 
Cavalcaselle e di Bernard Berenson”; il collaboratore de “Il Mondo” scivola spesso sul 
piano delle notizie biografiche e dell’aneddotica. 
 
31. A. TODISCO, L'inglese al museo (“Usi e costumi”), ibid., p. 16. Impressioni, 
suggestioni letterarie ricavate da una visita alle “Elgin rooms” del British Museum di 
Londra. La perplessità iniziale (“credo che nulla falsifichi il passato come i cimeli esposti 
nei musei”) è vinta, con il passare dei minuti, da “un’emanazione di vita che sopraffà… 
qualunque altro sentimento”: di tale emanazione, Todisco afferra “una testimonianza viva 
nel volto di una giovane donna inglese”, “che si trattiene a lungo ad ammirare la statua di 





32. G. MARMORI, Una settimana al quartiere (“Aria di Parigi”), XIII, 9, 28 febbraio 
1961, pp. 5-6. Un affresco di vita nel quartiere di Montparnasse: gli episodi cui fa 
riferimento Marmori riguardano perlopiù intellettuali del gruppo surrealista e toccano, di 
scorcio, “il pittore Matta”, Jean Benoît, Max Ernst e Pierre Klossowski (su quest’ultimo si 
veda lo scritto di poco precedente 1961, n. 16).  
 
33. P. SCARPELLINI, L'architetto e la società, ibid., p. 13. Dopo Cederna e Manieri-Elia 
(1961, nn. 19, 25), anche Scarpellini riflette sulla “specifica funzione dell’architetto nella 
società contemporanea”; lo fa in coda ad una recensione del volume di Franco Nasi 
L’architetto (Firenze, Vallecchi, 1960). Il libro, commenta Scarpellini, “scritto con il 
proposito di portare a conoscenza del maggior numero possibile di persone, le attuali 
condizioni della professione e la sua ragion d’essere nel mondo moderno”, rimane 
“istruttivo” nonostante “difetti molti e notevoli”, tra i quali la mancanza di una “chiara 
visione sintetica” che faccia ordine nel “materiale raccolto”. Scarpellini conviene con 
Cederna e Manieri-Elia su alcuni “principi fondamentali” che avrebbero dovuto ispirare il 
lavoro dei “tecnici più intelligenti e preparati”: “un lavoro di collaborazione o d’équipe”; la 
tutela delle “zone di verde”; il rispetto dei centri storici.   
 
34. A. CEDERNA, Viceversa (“Mirabilia urbis”), ibid. Sul “nuovo fattaccio edilizio-
ambientale che, in spregio al piano regolatore, sta avvenendo in una delle zone più 
suggestive di Roma, cioè nel giardino tra via del Colosseo e via dell’Impero, da cui si gode 
la bella vista del Colosseo”, giardino “che appartiene al Pio Istituto Rivaldi”: “una 
misteriosa società PIR (Pio Istituto Rivaldi) sta costruendo” “una grande villa panoramica, 
che ospiterà… quel tal riccone che tempo fa le cronache presentarono come aspirante 
marito di una nota e assai bella attrice americana (Kim Novak)”. Ad aggravare la 
situazione, erano arrivati il “benestare della Soprintendenza” ed il “parere favorevole” della 
Commissione edilizia che, in un primo tempo, si era dichiarata contraria al progetto.   
 
35. A. MEZIO, Guarigione inconsulta (“Gallerie”), ibid. Ancora su problemi di restauro 
(il primo scritto in merito, precedente di qualche mese, era stato dedicato alla Maestà di 
Duccio, 1960, n. 154): “in questi giorni la Madonna della Misericordia è stata presa in 
consegna dall’Istituto romano del Restauro per subirvi una cura di calcificazione”. Mezio 
imposta una discussione generale sull’invecchiamento delle opere pittoriche e scultoree e 
afferma, provocatoriamente, che “i nemici più micidiali dell’opera d’arte sono… i 
restauratori”, tra i due estremi di chi si limita a “cure di ringiovanimento” e chi indulge a 
“lavaggi troppo insistiti”: esempio “di queste ripuliture abusive è il Mangiafagioli di 
Annibale Carracci, che, alla mostra del Seicento bolognese, i buongustai trovavano bello 
come un Cézanne”. A seguire, nel testo di Mezio, un riferimento ad una discussione 
intercorsa tra Roberto Longhi e Millard Meiss circa “un pannello con la Flagellazione 
acquistato per la collezione Frick di New York”, e un accenno alla “insulsa polemica tra i 
difensori della patina e i sostenitori del ritorno al testo originale”: “la conclusione è che 
l’opera uscita dalle mani dell’artista è un’utopia”. 
 
36. A. MEZIO, L'incompiuta di Borromini (“Gallerie”), XIII, 10, 7 marzo 1961, p. 13. 
“Consolidata con iniezioni di cemento armato, ripulita di fuori e lustrata all’interno, per 
iniziativa della Sovrintendenza ai monumenti, la chiesa romana di Sant’Andrea delle Fratte 
è stata restituita al suo normale funzionamento”: Mezio si sofferma sulla storia e le 
caratteristiche del monumento, che “deve la sua importanza al campanile borrominiano e al 
rimaneggiamento progettato dallo stesso Borromini per trasformare la fabbrica senza 
infamia e senza lode dei Marchesi Del Bufalo in un tempio degno della Roma moderna”. 
Borromini, aggiunge il collaboratore de “Il Mondo”, “vi meditava un coronamento che 
avrebbe dovuto essere l’ultima parola della sua estetica in fatto di architettura 
ecclesiastica”: “purtroppo non fu così”, “il progetto, fu messo in archivio, e Sant’Andrea 
rimase, assai più della Madonna dei Sette Dolori, l’incompiuta dell’architetto ticinese”. Lo 
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scritto si conclude con una disamina della “storia di Borromini” architetto, delle sue opere 
più rilevanti e del “suo contrasto drammatico col genio del barocco romano, Bernini”. 
 
37. P. SCARPELLINI, Canova in carrozza, ibid. Prosegue, su “Il Mondo”, la serie degli 
scritti centrati su Antonio Canova (in precedenza, oltre a Scarpellini, avevano messo a 
fuoco la figura dello scultore anche Raimondi e Nogara: 1957, nn. 145, 156; 1960, n. 65). 
Scarpellini ragiona sui Quaderni di viaggio, sui quali si era già soffermato Raimondi nel 
citato 1960, n. 65. “Il diario”, scrive il collaboratore de “Il Mondo”, “non porta notizie 
nuove sull’opera e sul lavoro del Canova”. Il suo significato sta altrove: “non solo come 
autoritratto psicologico”, ma anche come documento della “crisi dell’arte nel secolo dei 
lumi e della estetica filosofica”.  
 
38. L. CASTELLANI, Il soffitto di Rubens, ibid., p. 15. A Londra, “in uno studio a Soho”, 
Castellani aveva avuto modo di incontrare “Mr. Anthony”, restauratore che aveva 
“lavorato molto per i musei, per le grandi collezioni dell’aristocrazia inglese e, fra i lavori 
più importanti, puo’ elencare gli affreschi del Gentileschi nella Marlborough House e 
quelli di Holbein nella cappella reale a St. James’ Palace”. Anthony invita il collaboratore 
de “Il Mondo” a visitare “il soffitto di Rubens al Royal United Service Museum” che aveva 
appena restaurato. Oltre ad analizzare l’opera rubensiana, Castellani appunta qualche nota 
a proposito delle caratteristiche dell’istituto museale londinese.  
 
39. A. BANDINELLI, L'architettura in nuce, XIII, 11, 14 marzo 1961, p. 13. Bandinelli 
prende posizione sulla questione dell’architetto “moderno”, tema centrale nelle pagine 
d’arte ed architettura nelle settimane precedenti (in merito erano intervenuti, a breve giro di 
posta, Cederna, Manieri-Elia e Scarpellini: 1961, nn. 19, 25, 33). Le considerazioni di 
Bandinelli muovono dalle tesi espresse da Bruno Zevi in Architettura in nuce (Venezia-
Roma, Istituto per la collaborazione culturale, 1960). Nel presente articolo, Bandinelli fa il 
punto sulla “polemica anticlassica, o meglio antiaccademica e antieclettica” scoppiata nel 
Novecento e, in riferimento alle Facoltà universitarie, auspica “un insegnamento 
storicizzato dell’architettura”. 
 
40. A. CEDERNA, Carità di patria (“Mirabilia urbis”), ibid. Cederna guarda al centro 
storico di Roma e ai suoi “monumenti illustri”, che altro non sono “che minuscole isole 
sperdute in un immenso agglomerato inumano e incivile”; afferma, in seguito, che 
“mostrare agli stranieri cos’è Roma oggi non è altro che carità di patria”: organizza, in tal 
senso e idealmente, alcuni “itinerari” attraverso le più gravi manomissioni ai beni storici e 
ambientali della capitale. Itinerari che il collaboratore de “Il Mondo” struttura in due 
giorni, e che prevedono una partenza dalla Nomentana, dove sarà possibile “mostrare la 
lottizzazione dei parchi” e, attraverso passaggi obbligati – per esempio – a villa Chigi o 
sull’Appia Antica (al centro di molte delle battaglie di Cederna dei mesi precedenti), un 
arrivo all’Eur.  
 
41. A. MEZIO, Fotografia e fotografi (“Gallerie”), ibid. Mezio recensisce la Storia della 
fotografia dalle origini ad oggi di Peter Pollack (Milano, Garzanti, 1959), volume che 
comprende “un capitolo di Lamberto Vitali sulla fotografia italiana dell’Ottocento”. La 
disamina di alcuni temi sollevati nel volume è preceduta da un ragionamento sull’impatto 
della fotografia sulle arti visive nel secolo decimonono, e seguita da una riflessione 
complessiva sulla scoperta della “camera oscura”: “arte o artigianato, documento bruto o 
invenzione originale, semplice réportage o invenzione poetica, la fotografia è diventata 
una delle fonti indispensabili per la storia del tempo, e Malraux schiude ad essa le porte del 
Museo immaginario”.  
 
42. L'INVITATO, Il saggiatore (“I giorni”), ibid., p. 16. Ancora scampoli di vita romana, 
tra mondanità e cultura. Alla libreria Einaudi di Roma, Giacomo Debenedetti, Lionello 
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Venturi e Giulio Carlo Argan erano intervenuti sul tema “la politica culturale del 
Saggiatore” “dal 1959 ad oggi”: oggetto dell’intervento di Venturi, i libri d’arte pubblicati 
dall’editore, tra i quali Picasso, le bambine e le colombe (tradotto in italiano nel 1959), i 
Disegni di Paul Klee a firma Will Grohmann (1960), i volumi sull’opera grafica di Mirò 
(1959) e di Marino Marini (1960) e, infine, i 102 manifesti (1959). Argan, invece, aveva 
messo la lente su libri firmati da Cesare Brandi, Rosario Assunto e Palma Bucarelli. 
 
43. A. CEDERNA, Appia industriale (“Mirabilia urbis”), XIII, 12, 21 marzo 1961, p. 
13. Cederna pone all’attenzione dei lettori l’ennesima “assurdità” urbanistica: “la 
costruzione nientemeno di una zona industriale su quella che i romanisti burloni 
continuano a chiamare regina viarum, cioè l’Appia Antica” (la questione dell’Appia, 
centrale negli scritti di Cederna fin da 1952, n. 3; 1953, n. 46, era stata ripresa nel 1960 a 
seguito della proposta di creazione di un “parco archeologico” - nn. 24, 113, 122, 155). “Si 
tratta di questo”, continua Cederna: “una certa Società S. Urbano si sta da tempo dando da 
fare per realizzare al quarto chilometro della Via, fra il sepolcro di S. Urbano e la zona di 
Tor Carbone, un impianto industriale per l’estrazione, gassificazione, imbottigliamento, 
mescita e vendita dell’acqua minerale”. La soprintendenza, conclude Cederna, aveva 
“allegramente concesso il nulla osta”. 
 
44. A. MEZIO, Natura morta e affini (“Gallerie”), ibid. Recensione della seconda 
edizione del “bel libro” di Charles Sterling sulla natura morta “de l’antiquité à nos jours” 
(Paris, Tisné, 1959), preceduta da una discussione su “gli studi sul Seicento” e sul recupero 
della natura morta, genere “di cui gli scrittori del Settecento si sbarazzavano 
frettolosamente, respingendolo nel campo della pittura inferiore” (l’interesse per l’arte del 
Seicento – in un primo tempo affrontata per quanto attiene al caravaggismo – e per la 
continuità del genere della natura morta tra età moderna e contemporanea – come via alla 
figurazione alternativa al contenutismo ed a recuperi di classicità – è testimoniata da alcuni 
scritti di Mezio comparsi ne “Il Mondo” fin dai primi anni di vita del giornale, si veda, a 
titolo esemplificativo, 1955, nn. 73, 123). Per uno studio del genere, scrive Mezio, 
“conviene far credito ai manuali che fanno nascere la natura morta nel Seicento e le danno 
come patria ideale l’Olanda”, pure facendo attenzione alle difficoltà oggettive che non 
consentono di “raccapezzarsi” con agio “in mezzo alla folla dei fioranti, degli uccellanti, 
dei vaccari e dei perecottari e degli altri specialisti del genere che, malgrado le scomuniche 
accademiche e la diffidenza dei circoli ufficiali, si moltiplicano come conigli”. “Iniziata 
come un’apertura eccitante e tonica sul mondo della realtà, come un atto di fiducia nella 
realtà delle cose”, nella “poesia” degli oggetti, “la natura morta si specializza e 
rapidamente precipita nella scenografia romanzata”. A salvarsi sono “pochi spiriti austeri 
che hanno l’istinto dello stile”, e “pochi altri i quali possiedono quel senso particolare della 
poesia che impregna l’opera di alcuni piccoli maestri perduti della provincia, come 
l’Empoli o Magini”.  
 
45. A. RENDI, L'epoca espressionista (“Posta dalla Germania”), XIII, 13, 28 marzo 
1961, p. 9. Al “Museo Nazionale Schilleriano a Marbach” era aperta una mostra dedicata 
agli espressionisti tedeschi tra 1910 e 1923: Expressionismus. Literatur und Kunst. Rendi si 
concentra prevalentemente sui letterati del “movimento espressionista”; non mancano 
tuttavia riferimenti agli artisti: Kokoschka, Ludwig Meidner, Grosz, Marc. 
 
46. R. FRANCHINI, L'estetica odierna, ibid., pp. 9-10. Recensione della Esthétique 
contemporaine: une enquête di Guido Morpurgo-Tagliabue (Milano, Marzorati, 1960). Il 
volume, che si apre “con un’ampia introduzione sulle maggiori dottrine estetiche fiorite 
negli ultimi decenni del secolo scorso” e prosegue con un “interminabile viaggio attraverso 
le innumerevoli estetiche del secolo in corso”, è reputato da Franchini “utilissimo ai lettori 
colti e agli stessi specialisti”. Franchini dedica uno spazio privilegiato ai pensatori italiani: 
Croce e la “sua scuola”, Gentile e i “suoi discepoli”, il “formalismo figurativo” di Venturi 
389 
 
e Ragghianti.   
 
47. F. GABRIELI, Antologia greca, ibid., p. 13. Recensione dei Capolavori di arte greca a 
cura di Raymond Schoder (Milano, Electa, 1960), “una splendida edizione d’arte destinata 
più che agli specialisti al gran pubblico”, in cui “ognuna delle ottantasei tavole è illustrata a 
fronte da un ampio commento storico, esegetico, stilistico… che anche al non specialista e 
non del tutto profano mostra la sicura competenza filologica e la fine educazione estetica 
dell’autore”. Commenti che, assieme alle “sommarie pagine introduttive”, rivelano come in 
Schoder fosse “un entusiasmo per la grecità e una sensibilità per quell’arte che non hanno 
nulla di convenzionale e sono espressi con simpatico calore”: vi aleggiano “lo spirito di 
Keats e, benché non citato, anche un po’ lo spirito di Walter Pater”. Le ultime note sono 
riservate alla curiosa figura di Schoder, insieme “patito di arte greca” e “padre gesuita”.     
 
48. A. CEDERNA, Un museo in rovina (“Cronache dell'urbe”), ibid. Cederna si 
sofferma sul “programma per le celebrazioni del centenario della proclamazione di Roma 
capitale” annunciato nei giorni precedenti dall’amministrazione (sul tema anche 1961, n. 
103). Tra i punti del testo diffuso dalla giunta Cioccetti: “allestimento del padiglione 
laziale per la mostra delle regioni a Torino”; “allestimento nel palazzo delle esposizioni di 
Roma di una mostra di cimeli garibaldini”; “dono alla città di Torino di un’antica colonna 
romana con capitello”; “conio di una medaglia commemorativa”; “speciale 
imbandieramento della città”; “pubblicazione di una storia urbanistica di Roma dal 1870 ai 
nostri giorni”. In vista del centenario, scrive Cederna, sarebbe stato meglio riscattare “dallo 
squallore” l’Antiquariato Comunale, che giaceva “chiuso e abbandonato, come un’antica 
ruina”, sul Celio: del museo è ricostruita la storia più recente. 
 
49. A. MEZIO, La scultura lingua morta (“Gallerie”), ibid. Dell’interesse degli autori de 
“Il Mondo” per strenne ed almanacchi costituiscono significativa testimonianza anche due 
scritti di Massari e Wilcock (1959, n. 3; 1960, n. 13). L’Almanacco letterario Bompiani per 
il 1961 “è dedicato ad un referendum sensazionale: la pittura d’oggi, sotto la influenza 
dell’astrattismo, si trasforma o è sul punto di scomparire?”. Una risposta al quesito (ma sul 
versante della plastica, a dire il vero) è suggerita a Mezio dalla disamina della fresca 
ristampa de La scultura lingua morta e altri scritti (Milano, Galleria d’Arte Spotorno, 
1960) e da “i bozzetti [martiniani] esposti alla Galleria Spotorno, in coincidenza con la 
ristampa dell’opuscolo”. Il riaffacciarsi della questione Martini conduce Mezio ad un 
giudizio storico-critico sull’opera dello scultore (opera nei confronti della quale Mezio – 
forse sulla scorta di una formazione strapaesana, che ne acuiva il sospetto nei confronti di 
troppa letteratura in arte – non era mai stato tenero, come rivela lo scritto di poco 
precedente 1960, n. 140): “la modernità di Martini era un fatto formalistico, le sue 
invenzioni più travolgenti si riducevano spesso a stilizzazioni non sostenute da una ricerca 
meditata di linguaggio”; “la incursione rivoluzionaria di Martini nel Museo, alla ricerca di 
modelli arcaizzanti, fu insomma una avventura tipicamente novecentista”. “Alla caduta del 
fascismo Martini si ritrovò spiritualmente disoccupato”: “abituato a considerarsi come il 
più grande scultore vivente, egli cercava i motivi della crisi intorno a sé e non si rendeva 
conto che la crisi era nella sua opera”. La sua scultura, che pure aveva garantito “una 
grande apertura sulle forme dell’arte moderna”, aveva lasciato “allo scoperto tutte le 
questioni di fondo”: sarebbe stato Henry Moore a raccogliere “tutti i temi di cui lo scultore 
trevigiano era stato in un certo senso il portatore”, e a riproporre “l’opera vivente moderna 
di cui Martini aveva anticipato in maniera geniale gli spunti” (per la – tardiva – messa a 
fuoco dell’arte di Moore, 1961, n. 61). 
 
50. A. TODISCO, Nudo e spogliato (“Usi e costumi”), ibid., p. 16. Discussione generale 
sui termini inglesi “nude” e “naked” sulla scorta della distinzione che aveva operato 
Kenneth Clark in Il nudo. Una storia della forma ideale (Milano, Martello). Todisco 
afferma che “sono termini che in italiano non si possono tradurre se non con nudo in 
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entrambi i casi”, e che per mantenere tale distinzione “noi potremmo tentare di tradurre 
nude con nudo, e naked con spogliato”. Una cosa, tuttavia, era chiara: “lo strip-tease 
trionfa in un periodo in cui il nudo è in pieno declino”.   
 
51. A. CEDERNA, Venezia fuori pericolo (“Urbanistica”), XIII, 14, 4 aprile 1961, p. 
13. Cederna mette la lente sulla situazione urbanistica di Venezia, in precedenza analizzata 
perlopiù da Lanfranco Caniato (si veda, a tal proposito, 1959, n. 149; 1960, n. 22; 1961, n. 
18; su Venezia anche 1961, nn. 53, 56). Era accaduto “un fatto positivo”: “il Consiglio 
Superiore dei Lavori Pubblici, il 16 marzo, ha stralciato dall’approvazione del piano 
regolatore di Venezia quelle iniziative particolarmente funeste contro le quali da anni si 
erano pronunciate le persone disinteressate, gli enti tecnici e di cultura, l’opinione pubblica 
qualificata”. “Iniziative funeste” tra le quali si distinguevano “la creazione di una City, 
alias Centro Direzionale, al capo ovest della Venezia storica”, e “l’invasione compatta 
delle isole della Certosa e delle Vignole e la creazione, mediante nuovi ponti, di una strada 
translagunare”. Cederna conclude segnalando altre “prescrizioni opportune dei Lavori 
Pubblici”. 
 
52. A. MEZIO, Marxista con riserva (“Gallerie”), ibid. Mezio torna sul “libro di Federico 
Antal sulla pittura fiorentina del Trecento” (del volume si era occupato in precedenza 
Scarpellini, 1960, n. 124), in particolare in relazione allo “scandalo che esso suscitò 
quando fu pubblicato in inglese e di cui si fece eco in Italia qualche recensore di 
educazione crociana”: il libro, spiega Cederna, era stato presentato “come un lavoro di 
ispirazione marxista” (il presente scritto dà la misura della centralità della questione 
politica nelle pagine d’arte e letteratura de “Il Mondo”, e di un rapporto tra cultura crociana 
e marxismo ancora dibattuto all’inizio degli anni Sessanta del Novecento). Si trattava di un 
allarme “ingiustificato”, scrive Mezio. “In realtà, l’Antal, insoddisfatto dell’interpretazione 
idealistica... per cui l’opera d’arte diventa una specie di meteorite senza patria né famiglia, 
si era proposto di allargare il campo dell’indagine storica, esplorando tutto quel vasto 
retroterra dei rapporti tra pittori e committenti”. Non era mai arrivato però a “mettere in 
rapporto diretto la componente economica che agisce spesso dietro le opere d’arte con le 
finalità dell’arte stessa”. Per Antal, insomma, “l’opera d’arte come fatto specifico è 
un’altra cosa”; “essa sta al di sopra di queste circostanze, è irriducibile alle vicende sociali, 
e su questo punto Croce riprende il sopravvento”. 
 
53. A. CEDERNA, La lezione di Venezia (“Urbanistica”), XIII, 15, 11 aprile 1961, p. 
13. Ancora sulla situazione urbanistica veneziana, su cui Cederna era intervenuto solo sette 
giorni prima (per lo scritto del 4 aprile e per gli ultimi articoli sulla città ed il suo piano 
regolatore, 1959, n. 149; 1960, n. 22; 1961, nn. 18, 51; su Venezia anche 1961, nn. 56, 66). 
La “saggia decisione del Consiglio Superiore dei Lavori Pubblici di stralciare 
dall’approvazione del piano regolatore… i micidiali progetti di centro direzionale e di 
strada translagunare”, “ha provocato reazioni e malumori assai vivi nell’ambito 
dell’amministrazione locale, nel comitato veneziano della democrazia cristiana”. Analoghi 
interventi da parte del Consiglio, purtroppo, non si erano registrati in città come Roma, 
Milano, Cremona, Assisi, nei cui centri storici, in nome della “realtà” e delle “esigenze 
vitali”, si erano operate gravissime manomissioni.    
 
54. D. COURIR, Bologna indotta, ibid. Courir si occupa di beni artistici ed architettonici 
bolognesi minacciati dalla negligenza e dall’ignoranza degli amministratori. Tra i casi 
segnalati, la “stupenda villa cinquecentesca che fu il casino di campagna del canonico 
Malvasia” (sulla quale anche 1960, n. 38), villa che era in “progressivo deperimento”; la 
chiesa di San Giorgio, “nella via Nazario Sauro”, “una di quelle fabbriche religiose di 
valore storico per l’insieme delle sue caratteristiche”, e “insostituibile fondale 
architettonico alla stessa strada San Giorgio, che è una delle meglio conservate della 
vecchia Bologna”. Riguardo alla chiesa di San Giorgio, si proponeva di “smontare la 
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facciata e di ricomporla sopra un’altra chiesa che ne è priva, in Santa Maria del Ponte”: un 
“pastiche architettonico” che “ha il benestare del cardinale Lercaro”.  
 
55. A. MEZIO, Vita e miracoli di B. B. (“Gallerie”), ibid. Anche Mezio scrive di Bernard 
Berenson (sullo storico dell’arte, in precedenza, erano comparsi nelle pagine de “Il 
Mondo” molti scritti, specie a seguito della scomparsa dello studioso; si veda, a tal 
proposito, 1959, nn. 119, 121, 144; 1960, nn. 78, 91, 119). Il collaboratore de “Il Mondo” 
esordisce citando Sylvia Sprigge ed il suo ultimo lavoro, la biografia di Berenson “che in 
Inghilterra è stata accolta con molte lodi e critiche altrettanto vivaci” (A biography, 
London, Allen & Unwin, 1960); traccia, in un secondo tempo, un profilo di Berenson, 
indagando le ragioni della nascita del “mito berensoniano”, e approfondendo anche i “lati 
più intimi che ne accrescevano il fascino”. La messa a fuoco dell’attività di Berenson 
muove dagli anni della formazione, avvenuta “in clima di cultura estetizzante”, ed è 
rinforzata dalle considerazioni che lo studioso aveva inserito nel suo Abbozzo per un 
autoritratto (Milano, Electa, 1949). La conclusione è dedicata agli ambienti della villa di 
Settignano: “un circolo di eletti, in un ambiente di gusto anglosassone, tra collezioni di 
Primitivi e schiere di bellissime segretarie che vegliavano sul cerimoniale della casa”. I 
Tatti “furono l’ultimo rifugio della vecchia società cosmopolita che vagava tra Bayreuth, 
Londra e Venezia… e una scuola di public relations”. 
 
56. L'INVITATO, La città salva (“I giorni”), ibid., p. 16. L’Invitato segue gli spostamenti 
e l’attività di Teresa Foscari, nelle settimane precedenti più volte presente a Roma in 
rappresentanza di “Italia Nostra”, associazione che si batteva per la difesa “di Venezia, del 
patrimonio artistico della città” (su Venezia urbanistica, anche gli scritti di poco precedenti 
1959, n. 149; 1960, n. 22; 1961, nn. 18, 51, 53; il successivo 1961, n. 66). La “gentildonna 
veneziana”, “negli uffici dei ministeri”, aveva spiegato per anni i rischi connessi con – per 
dirla con le parole di Antonio Cederna – “i micidiali progetti di centro direzionale e di 
strada translagunare”. Nei giorni appena precedenti, “Italia nostra” aveva indetto una 
conferenza stampa in via Marsala che era “un atto di plauso alle decisioni dell’organo 
tecnico” (su cui si veda il citato 1961, n. 51). Oltre a Teresa Foscari, avevano presenziato 
Zanotti Bianco, Bruno Molajoli e “l’architetto Astengo”.  
 
57. L. CECCHI PIERACCINI, I modelli di piazza di Spagna (“Occasioni e aneddoti”), 
XIII, 16, 18 aprile 1961, p. 10. Leonetta Cecchi Pieraccini torna con la memoria ai 
“modelli di professione” che, anni prima, si radunavano presso i “muriccioli” della 
scalinata di Trinità dei Monti; modelli “ultimi esemplari di una genia scomparsa col 
futurismo e l’ultima guerra”. Il paragrafo seguente affastella ricordi datati al 1931, tra i 
quali si segnala una uscita al cinematografo in compagnia di Amerigo Bartoli, Sandro 
Volta e Armando Ferri, altro frequentatore abituale del Caffè Aragno.   
 
58. A. CEDERNA, Due piani sbagliati (“Urbanistica”), ibid., p. 13. “La sorte della Via 
Appia Antica” “sta per essere definitivamente decisa”: “il Consiglio superiore delle 
Antichità e Belle Arti ha nei giorni scorsi espresso il suo parere sugli ultimi ricorsi 
presentati contro il Piano Paesistico dell’Appia” (sull’Appia, in precedenza, 1961, n. 43; 
tali vicende erano tornate prepotentemente alla ribalta nel 1960, a seguito della proposta di 
creazione di un “parco archeologico” - nn. 24, 113, 122, 155; sulla questione anche 1961, 
n. 62). Secondo Cederna, il Piano Paesistico “altro non è che la legalizzazione 
dell’invasione edilizia della campagna dell’Appia Antica, e la sanzione della sua definitiva 
privatizzazione”. Piano Paesistico e “Parco archeologico”, “altra autentica beffa” (del 
parco si è scritto qui sopra): “questi”, commenta Cederna, “i due grossi problemi che 
stanno davanti agli organi competenti del Ministero”.  
 
59. A. BANDINELLI, L'annata dei cartelli, ibid. Sulla cartellonistica e, in particolare, su 
Marcello Dudovich era già intervenuto Alfredo Mezio qualche anno prima (1957, n. 4). 
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Bandinelli imposta una discussione generale sul “cartello pubblicitario in Italia”, 
discussione che muove dal commento ad alcuni passi di Pubblicità in Italia: suggestione 
pubblicitaria 60-61 (Milano, L’Ufficio moderno, 1960) e finisce col ripercorrere la storia 
del “manifesto reclamistico” a partire dagli anni del liberty e dall’attività di Dudovich e 
Cappiello. Maggiore spazio è dato, di seguito, all’analisi del manifesto “in questo 
dopoguerra”, in una fase, cioè, in cui “la pubblicità in generale” ha “riacquistato in Italia un 
discreto livello di fattura, dopo qualche anno di incertezze, e anche se i modelli stranieri 
non hanno forse trovato ancora un interprete autorevole”. “La rottura”, scrive Bandinelli, 
“con la tradizione è stata segnata dal passaggio dal disegno al collage e alle tecniche più 
diverse, come l’onnipresente fotografia”: “al disegnatore è succeduto oggi il grafico”, e i 
grafici “non pretendono di stabilire un rapporto di figliolanza con l’arte, ne sono 
ostentatamente al di fuori”. Il manifesto pubblicitario e la pubblicità, in definitiva, 
“tendono a livellarsi, non solo perché livellato è il gusto medio dei consumatori”.  
 
60. G. GRANATA, L'avventura di Lacerba, XIII, 17, 25 aprile 1961, pp. 9-10. Granata 
ricostruisce uomini e ambienti dell’avventura di “Lacerba” e dell’esperienza del Futurismo, 
con alcuni riferimenti alle arti visive, a partire dal “Manifesto della pittura futurista”. Lo 
scritto di Granata affronta però la questione dalla più ampia prospettiva della storia della 
cultura, ed è mirato ad afferrare gli elementi di continuità tra futurismo e fascismo.  
 
61. A. MEZIO, Le catacombe di Moore (“Gallerie”), ibid., p. 13. Il primo riferimento 
significativo di Mezio all’opera di Moore era stato inserito in una disamina dell’arte di 
Arturo Martini (1961, n. 49; in precedenza anche Angioletti, 1951, n. 63). Nel presente 
scritto, il collaboratore de “Il Mondo” esamina le opere di Moore esposte “recentemente” 
alla Galleria d’Arte moderna di Roma (della mostra, del 1961, era uscito il catalogo per i 
tipi della Grafica edizioni d’arte di Roma; i testi dello scultore in catalogo erano stati 
tradotti da Angiolo Bandinelli, collaboratore de “Il Mondo”) e traccia il profilo dello 
scultore. Mezio riserva qualche riga al “prestigio di Moore nel proprio paese”: è proprio 
attraverso la promozione delle sue sculture che “gli inglesi hanno rinunciato 
all’isolazionismo artistico e si sono convertiti all’arte moderna”. Si sofferma, in seguito, 
sui disegni di Moore “sugli abitanti di Londra ammassati nelle gallerie della 
metropolitana”, opere nelle quali l’artista aveva rivelato “il suo gusto per una figurazione 
di tipo monumentale che sarà la caratteristica delle sue opere”, assieme al rifiuto del 
“pathos ottocentesco” e della “deformazione espressionistica”. Moore, insomma, “riusciva 
a conciliare il dramma con una scultura di stile severo, Rodin con Picasso”. Riguardo alle 
opere esposte a Roma, Mezio scrive che “è evidente che la materia prima di cui si nutre la 
scultura di Moore è un sentimento fortissimo della figura umana”, sulla quale l’artista 
finisce per “sbizzarrirsi su tutta la tastiera della decomposizione organica”. A volte, “vi 
pratica qua e là degli innesti sotto forma di geroglifici che vi insinuano un richiamo di 
lontana origine rituale”. Dalle sue “figure riplasmate senza requie, sottoposte ad un 
permanente lavaggio del cranio, affiorano una quantità di indicazioni (o direzioni) diverse 
che illuminano i vari piani su cui opera lo scultore inglese e che spesso giuocano a falso”: 
“una di tali direzioni porta verso una specie di formalismo novecentista”, che non contrasta 
“con le nostalgie barbariche o primitivistiche”. “È la nota più caratteristica e forse più 
autentica dello scultore”. Le “interpolazioni intellettualistiche” alla Picasso “sono 
un’eccezione”, mentre il precedente di Epstein è ineludibile: Moore “non perde mai di vista 
la funzione monumentale della scultura”; “meno ingegnoso di Martini, egli possiede una 
capacità di concentrazione di cui l’italiano troppo prodigo e brillante non aveva il più 
piccolo sospetto”, concentrazione che è “serietà morale”. Il suo è “l’ultimo tentativo per 
rifare della scultura… un linguaggio vivente, prima della totale decomposizione 
nell’astrattismo” (se da un lato Mezio legge con acutezza la sostanziale continuità della 
ricerca di Moore con la plastica della prima metà del Novecento, il riconoscimento del 
valore dell’opera dell’inglese arriva in colpevole ritardo, a titolo esemplificativo a tredici 




62. A. CEDERNA, Il parere (“Urbanistica”), ibid. Cederna pubblica “il testo del parere” 
del Consiglio superiore delle Antichità e Belle Arti sugli ultimi ricorsi presentati contro il 
Piano Paesistico dell’Appia (al verdetto del Consiglio aveva fatto riferimento anche nel 
secondo dei due scritti dedicati nelle settimane precedenti alla tutela dell’Appia, 1961, nn. 
43, 58): testo “confuso” e “contraddittorio”, che se da un lato suggeriva un “criterio di 
salvaguardia” non “puramente estetica e panoramica” ma “integrato, come è giusto, dal 
criterio urbanistico”, dall’altro mostrava un discutibile rammarico “per il mancato 
reperimento di fondi per ampi espropri” e ammetteva – “pretesto bugiardo come quello 
della mancanza di fondi” – che “le leggi vigenti non consentono un’adeguata 
salvaguardia”.    
 
63. (n. f.), Un piccolo esempio (“Taccuino”), XIII, 18, 2 maggio 1961, p. 2. Ne “Il 
Mondo”, questioni di tutela dei beni artistici rimbalzano spesso dalla pagina di cultura a 
quella politica (per i casi più recenti, 1958, nn. 75, 82; 1959, n. 51). Nel presente scritto, gli 
autori del “Taccuino” mettono la lente sull’articolo 15 “della nuova legge sul 
riordinamento dell’amministrazione dell’Antichità e Belle Arti, amministrazione che un 
decennio di polemiche e di proteste contro gli abusi che si verificano in questo settore 
dimostra quanto sia necessario potenziare”.  
 
64. A. CEDERNA, Il tempo della riscossa (“Urbanistica”), ibid., p. 13. Segno della 
“pressione sempre più aperta e organizzata delle forze della cultura per dotare Roma di 
quel servizio pubblico essenziale che sono parchi e giardini”, era il “terzo convegno” 
dell’associazione “Italia Nostra”. Il convegno si era svolto all’Eliseo, sul tema “Il 
Gianicolo e l’Aurelia Antica”, “cioè praticamente il grande settore occidentale di Roma 
dove ancora si trovano ampi comprensori di campagna, intorno al parco di Villa Doria 
Pamphilj”. Altro segnale di risveglio da “qualunquismo” e “indifferenza”, conclude 
Cederna, erano “gli articoli pubblicati recentemente dall’Avanti!, dove viene spiegato con 
esattezza cosa significa l’eufemistica denominazione di parco privato”. 
 
65. A. MEZIO, Quaglia (“Gallerie”), ibid. “Anche se i tempi sono poco favorevoli per la 
pittura di paesaggio, non si puo’ dire che Roma sia rimasta in secca”: Carlo Quaglia, per 
esempio, “inserito da tempo, con una fisionomia bene individuata, nel gruppo di pittori che 
continuano le tradizioni della cosiddetta scuola romana”, esponeva alcune opere “a 
soggetto, su spunti romani”, alla Galleria La Vinciana di Milano (scritti connessi con artisti 
della Scuola romana - Raphaël, su tutti – compaiono a firma Alfredo Mezio fin dai primi 
anni di vita del giornale, 1949, n. 11; 1950, n. 9; 1952, n. 23; su medesimi contenuti anche 
alcune riflessioni pubblicate su “Il Mondo” negli anni appena precedenti il presente 
articolo, per esempio 1960, n. 70; Quaglia era un artista importante per Mezio, un cui testo 
sarebbe entrato nel catalogo della mostra dell’artista curata nel 1975 da Giuseppe 
Marchiori al Centro italiano d’arte Annunciata). Quaglia - scrive Mezio, alla ricerca delle 
fonti visive dell’artista - “ha subito il fascino di Scipione, ma si capisce che per la sua 
formazione di artista è stato più importante il tono prezioso e sfatto di Mafai (quello dei 
fiori secchi e degli sventramenti edilizi) che è un modo di esprimere liricamente alcuni 
piccoli contenuti attinti dalla realtà più dimessa, e scivola facilmente verso una sorta di 
impressionismo minore”. Insomma, “diversamente, per esempio, di Stradone, per il quale 
Scipione e Soutine diventano il punto di partenza per uno spiegamento fantastico di gusto 
decadentistico e romantico, Quaglia manifesta una netta propensione per l’altro versante 
della scuola romana, cioè la ricchezza e la qualità degli accordi”: la sua Roma “resta 
sempre vincolata ad un dato naturalistico”, che “fa da contrappeso all’esaltazione 
romantica del tema”. “L’ora vespertina di Scipione” “ridiventa nei tramonti di Quaglia 
un’ora di effusione panteistica, sostenuta a volte da un’aggettivazione pittorica alla 
Govoni, un po’ appariscente”.  
 
66. L. CANIATO, Venezia e il suo piano, XIII, 19, 9 maggio 1961, p. 13. La bocciatura 
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“delle strade translagunari e lo smantellamento del progetto Centro direzionale” erano solo 
un aspetto di quanto il Consiglio Superiore dei Lavori Pubblici, in un documento di 
“valore”, aveva deliberato a proposito del Piano Regolatore di Venezia (Caniato torna ad 
occuparsi di Venezia urbanistica dopo che anche Cederna e L’Invitato avevano affrontato il 
problema: per la sequenza degli scritti sulla città, 1959, n. 149; 1960, n. 22; 1961, nn. 18, 
51, 53, 56). Poco, denota con rammarico Caniato, era stato recepito sul territorio: 
amministrazioni comunali e “burocrazia locale”, infatti, continuavano a favorire “le 
peggiori soluzioni”. Caniato considera emblematici della condotta degli enti pubblici il 
caso “dell’albergo Bauer” e “la banale sopraelevazione di un palazzo demaniale in Campo 
S. Polo”.  
 
67. A. CEDERNA, Fine di un mito (“Cronache dell'urbe”), ibid. Sulla “retorica 
romanistica” che, in giorni di festeggiamenti per il “centenario della proclamazione di 
Roma capitale”, aveva portato alla nomina a “cittadino romano” del Presidente della 
Repubblica: “mai, dopo la fine dell’epoca littoria, si era dato in così breve spazio di tempo 
tanto fiato alle trombe; né mai d’altra parte si era avvertito con tanta chiarezza il vuoto, la 
squallida vacuità, il nulla morale e culturale che sta dietro a quella cosa morta e sepolta e 
deleteria che è il mito di Roma”. Il collaboratore de “Il Mondo” descrive la “sensazione 
fisica che il Campidoglio altro ormai non è che un isolotto archeologico”, incapace di 
comunicare con una città che invece aveva bisogno di “un rapporto diretto con Roma 
antica, proprio sul piano pratico e politico”.  
 
68. A. MEZIO, Roma sacra e profana (“Gallerie”), ibid. Recensione di due esposizioni 
romane. Alla Galleria d’arte che gli Agostiniani di Santa Maria avevano aperto in “un 
locale della loro canonica”, era aperta una esposizione “sul tema dell’Inferno”. Gli 
Agostiniani, scrive Mezio, “non hanno pregiudizi e si mostrano di manica larga”: alla 
mostra “sono stati ammessi astrattisti e figurativi e anche alcuni pittori di sinistra”. 
“Purtroppo”, commenta il critico de “Il Mondo”, “l’argomento è stato accolto come un 
invito per le più stravaganti divagazioni”, e “i soli a restare in argomento – a parte un 
Omiccioli dal titolo molto impegnativo (La disperata nostalgia di Satana) ma alquanto 
gassoso – sono stati Guttuso (comunista) e Carlo Levi (acattolico)”. Nessuna segnalazione 
per le opere degli astrattisti: il silenzio sembra voluto, ed è eloquente. La Galleria 
dell’Obelisco presentava contemporaneamente alcuni disegni “del messicano [José Luis] 
Cuevas”, opere impregnate “di un pessimismo atroce” che sono, “nello stesso tempo”, “un 
atto di pietà”. “Sulla scia di Goya”, l’immaginazione di Cuevas “non partorisce che mostri 
e scene di crudeltà, incubi e orrori”. “Completano l’esposizione di Cuevas” “i manichini di 
Bruno Caruso”: “sono oggetti fabbricati con rotelle di orologio, molle, pezzi di lamiera e 
strisce di legno incollato”. Caruso, fortunatamente, “dà questa merce per quello che vale”, 
e “avverte con tono semiserio di non attribuire significati ascosi a questi passatempi”. 
Tuttavia, “il ricordo di Schwitters e Dubuffet” “si fa sentire… procurando un certo vuoto 
allo stomaco”.   
 
69. L'INVITATO, Anteprima in galleria (“i giorni”), ibid., p. 16. L’inaugurazione della 
Galleria Doria sarebbe avvenuta due giorni più tardi, tuttavia L’Invitato aveva avuto 
l’occasione di visitare gli ambienti in “una specie di anteprima”. Il collaboratore de “Il 
Mondo” si ferma sulla figura della “principessa Doria, più inglese nell’aspetto di suo 
marito che è inglese veramente”; è incuriosita dai locali della Galleria e da alcuni degli 
invitati. Le ultime righe sono riservate ai “custodi” e alle “cameriere” chiamate per servire 
il buffet. 
 
70. A. CEDERNA, La città bruciata (“Cento anni di decadenza”), XIII, 20, 16 maggio 
1961, pp. 3-4. Cederna ricostruisce la storia della “distruzione dei parchi di Roma, iniziata 
dopo l’Unità”: “primo capitolo di quella vicenda che ha fatto oggi di Roma, città 
strabocchevole di zone verdi nel 1870, l’ultima capitale del mondo per quanto riguarda 
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quel servizio pubblico essenziale alla vita di tutti i cittadini, che si chiama verde pubblico” 
(sul verde pubblico si veda almeno i recenti 1961, nn. 27, 28). Il collaboratore de “Il 
Mondo” fornisce l’elenco delle ville abbattute “nei primi decenni dell’unità”, “negli anni 
della prima guerra mondiale”, negli anni compresi tra le due guerre (in particolare, in 
riferimento al piano regolatore del 1931) e nel secondo dopoguerra. Costante è il confronto 
con la politica del verde attuata negli altri paesi europei.   
 
71. A. BONSANTI, Battistero falso scopo (“Il portolano”), ibid., p. 7. Pagina letteraria 
dedicata da Bonsanti agli edifici percepiti al pari di oggetti: edifici sui quali, cioè, “lo 
sguardo finisce con lo scivolarvi sopra”, che l’occhio “neppure li vede”. Tra questi, scrive 
Bonsanti, il Battistero fiorentino di San Giovanni. Al Battistero si era interessato secondo 
questa prospettiva il pittore Silvio Loffredo che, in una sua tela, del monumento-oggetto 
aveva dato una “immagine… ormai avulsa dall’oggetto che l’ha provocata”: più che 
“rappresentare”, Loffredo aveva intenso “interpretare”. 
 
72. A. RINALDINI, I lombardi del Medioevo, ibid., p. 13. Recensione di Architettura 
romanica comasca di Maria Clotilde Magni (Milano, Ceschina, 1960), e del “lungo saggio 
di Adriano Peroni, in Arte Lombarda, sulla decorazione a stucco in S. Salvatore a 
Brescia”. 
 
73. P. SCARPELLINI, Tutto Rosai (“Il pittore di via Toscanella”), ibid. Omaggio 
all’arte di Ottone Rosai aperto dall’analisi della “ampia retrospettiva fiorentina organizzata 
a Palazzo Strozzi la scorsa primavera” (sull’artista, scomparso qualche anno prima, erano 
comparsi ne “Il Mondo” alcuni medaglioni a firma Mezio, Raimondi e Laurenzi: 1957, nn. 
78, 87, 161; su Rosai anche 1961, n. 76). Scarpellini, che si appoggia anche ai testi del 
catalogo della mostra fiorentina, mette la lente sulla monografia pubblicata nello stesso 
anno a cura di Pier Carlo Santini (Rosai, Firenze, Vallecchi, 1960). Scorge nell’artista “una 
vena pittorica, impaziente e sgraziata, ma genuina, una vena che è facile intuire, ma molto 
meno facile separare da tante impurità e definire criticamente”. Concorda, inoltre, con 
Santini, quando questi, in relazione all’opera di Rosai, sottolinea “l’influsso centrale e 
determinante di Soffici” e, “dopo Soffici, Carrà”. Di Santini, infine, Scarpellini evidenzia il 
merito di avere confutato alcuni pregiudizi, tra i quali “quello per cui la stagione felice di 
Rosai va dal 1920 fino al 1923, e tutto il resto della sua attività non segna che una 
progressiva decadenza”; nel volume individua, tuttavia, alcuni “limiti”, tra i quali la 
tendenza alla “apologia” e alcune concessioni alla “letteratura”.    
 
74. A. MEZIO, Il biscottato Gentilini (“Gallerie”), ibid. “La Galleria romana dell’Attico 
ripresenta – con un’affettuosa testimonianza di Ungaretti – alcuni dipinti di Gentilini”: “la 
scelta è stata fatta con garbo, spigolando tra le cose recenti dell’artista faentino; con due o 
tre quadretti più vecchi che lasciano intravvedere il non drammatico ma coerente lavorio 
sostenuto dal pittore negli ultimi dieci anni”. Non erano mancati, ne “Il Mondo” 
(specialmente nel corso dei primi anni di vita del settimanale), approfondimenti sull’arte di 
Gentilini (1951, n. 9; 1953, n. 2; 1954, n. 28), artista che, anche nelle ultime opere, “non ha 
ancora trovato il punto di frizione capace di mettere in movimento le proprie risorse di 
disegnatore e tentenna tra la materia fluida di Mafai e la scrittura ansiosa di Scipione”. 
Rivelavano indecisione anche “le folle di nanerottoli” dei lavori presentati all’Attico: 
Gentilini era “attratto dalle diavolerie di Ensor”, e tuttavia “scivola verso gli omini di 
Maccari”; “i suoi diavoletti sono fantasmi all’acqua di rose”, che è più probabile ritrovare 
“sotto il manto strapaesano e romanesco di Baldini”. Anche “le illustrazioni per la 
Metamorfosi di Kafka” non riuscivano a “trasmettere il senso di malessere e di nausea che 
si sprigiona dal racconto dell’uomo cambiato in verme”: Gentilini “è portato verso una 
calligrafia un po’ rigida, complicata da una quantità di cifre pseudo primitive o falsamente 
espressioniste, che non trovano il modo di fondersi in un linguaggio personale e unitario”. 
Le opere più riuscite sono le “vedute di vecchie città italiane”, nelle quali riesce la 
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“combinazione di ingenuità voluta e di stilizzazione ricercata che costituisce la cifra 
dell’artista”. Nel puzzle delle fonti visive di Gentilini, conclude Mezio, ci sono anche 
Ernst, Chagall e “i nudi carnosi di Permeke e di Gromaire”.   
 
75. C. IMBONATI, Un salto da Moreau (“Aria di Parigi”), ibid., p. 15. In visita alla 
abitazione-museo di Gustave Moreau, tra rue de la Rochefoucauld e rue la Bruyère, il 
collaboratore de “Il Mondo” è attratto da schizzi e disegni per la Salomè. Le suggestioni di 
Imbonati sono spesso di matrice letteraria.      
 
76. A. MEZIO, Le svedesi delle Giubbe Rosse (“Gallerie”), XIII, 21, 23 maggio 1961, 
p. 13. Anche Mezio, dopo Scarpellini (1961, n. 73), torna a scrivere di Ottone Rosai (il 
critico d’arte de “Il Mondo” aveva, in precedenza, firmato uno dei tre coccodrilli comparsi 
nel settimanale in occasione della scomparsa dell’artista, 1957, nn. 78, 87, 161). La 
“raccoltina di disegni a matita grassa fatti sulla parte interna delle scatole di fiammiferi di 
legno” (disegni “raccolti e valorizzati da Raffaello Franchi” ne Le svedesi, Milano, 
All’insegna del pesce d’oro, 1942) “si puo’ vedere, dopo una prima ed unica esposizione 
nel 1922, alla Galleria romana di S. Luca, dove fanno da esca ad una ventina di dipinti 
dell’ultimo Rosai”. “Le scatolette dei fiammiferi”, scrive Mezio, “sono sfruttate per calarvi 
una piccola galleria di ritratti al vetriolo, dove più che l’arte si ammirano i ferri del 
mestiere, una sorta di impegno artigiano e la cattiveria dell’artista”: “le cose che hanno 
avuto maggior peso nella tecnica di Rosai sono”, infatti, “il suo tirocinio di stipettaio nella 
bottega paterna e gli scarabocchi anonimi nei muri”. Insomma, un “primitivo”, la cui 
pittura era centrale nel gusto antiaccademico di Mezio e degli autori de “Il Mondo”; un 
primitivo del quale lo stesso Soffici aveva colto la “sincerità”. La “autenticità di 
autodidatta” era dimostrata anche dalla “fedeltà [dell’artista] al Comune”, dalla sua 
fiorentinità, da “l’istinto riottoso del popolano” che lo aveva “tenuto ostinatamente al di 
fuori della Città letteraria, dove regnavano gli scrittori del Marzocco e trionfava la retorica 
dannunziana del rinascimento”. Le opere di Rosai, conclude Mezio, “non diventano… 
macchiette vernacole” per il “bagno di crudeltà in cui sono state immerse”; in questo 
contesto, “le figurine svedesi completano, con la loro galleria di personaggi tristi e solitari, 
quel ritrattino tra il lusco e il brusco (anzi tra il losco e il brusco) che Rosai ha abbozzato 
con tanta crudeltà nella sua opera”.    
 
77. A. CEDERNA, Giù le mani (“Mirabilia urbis”), ibid. L’ennesimo “brutto affare” stava 
per essere compiuto “nella zona dell’Appia Antica” (sull’Appia, scritti di poco precedenti 
sono 1961, nn. 43, 58, 62): “per iniziativa, a quanto pare, di uno sprovveduto quanto 
ambizioso mecenate, è allo studio un progetto di restauro della chiesa di S. Urbano, che 
sorge sull’altura tra la via Appia Pignatelli e la valle della Caffarella” (su S. Urbano anche 
1961, n. 78). La chiesa era “uno dei monumenti più singolari, uno dei punti più suggestivi e 
famosi della campagna romana”, “monumento composito” che presentava “concretamente 
l’ininterrotta continuità della storia”; il progetto di restauro prevedeva “di demolire le 
integrazioni” sulla scorta della “arcaica e retrograda” convinzione che fosse necessario 
eliminare “le cosiddette superfetazioni”.   
 
78. A. CEDERNA, I vandali mascherati (“Mirabilia urbis”), XIII, 22, 30 maggio 1961, 
p. 13. Cederna riprende la questione del restauro della chiesa di S. Urbano impostata la 
settimana precedente (1961, n. 77). Muove nuove accuse all’idea di un “restauro di 
liberazione” finalizzato a “far piazza pulita delle integrazioni seicentesche”, e a 
“ripristinare nel primitivo aspetto” la chiesa. Tale progetto, spiega Cederna, “pretende 
arbitrariamente di scegliere la fase da ripristinare”, “smentendo le conquiste di un secolo 
di studi storici e di riflessione critica”; tale presupposto “ci porterebbe a smontare mezza 
Italia”. La discussione si amplia fino ad interessare l’intero problema della conservazione 




79. A. MEZIO, Il liberty e la moda (“Gallerie”), ibid. “Una galleria milanese ha avuto la 
trovata abbastanza curiosa di mettere in vetrina alcuni oggetti artistici dell’epoca liberty” 
(per la prima analisi del Liberty, 1951, n. 49). “Forse”, commenta Mezio, “mancano ancora 
le condizioni obiettive per una rivalutazione estetica del periodo che va sotto il nome di 
liberty”. Era vero, d’altro canto, che “una quindicina d’anni fa, con la particolare ricettività 
che lo distingue in questa materia, il Museo d’Arte Moderna di New York si provò a 
saggiare il terreno, con una rievocazione dell’ultimo Ottocento, che riscosse un notevole 
successo di pubblico”. Mezio imposta una discussione sulla fortuna del liberty e fornisce 
alcune pezze d’appoggio per la storia degli studi sul floreale. A proposito dei recuperi 
novecenteschi di tale stile, Mezio ricorda che, a causa del “suo potere di suggestione 
letteraria”, esso “ha attirato i surrealisti”. “Il liberty”, conclude Mezio, “è un linguaggio 
allusivo”, di grande “densità psicologica”: “come il linguaggio dei fiori e il concettismo 
della poesia barocca, esso contiene tutta un’emblematica a sfondo vagamente erotico”, che 
“agiva sulla immaginazione, era uno stupefacente e creava un nirvana dove si scioglievano 
i languori, le estenuazioni e le vertigini di un’epoca ammalata di nervi”.       
 
80. C. IMBONATI, I Partenoni fatiscenti (“Aria di Berlino”), ibid., p. 15. Diario di 
viaggio. A Berlino, Imbonati è attratto da alcuni palazzi neoclassici “edificati alla fine 
dell’Ottocento” e, soprattutto, dal “complesso dei Musei di Pergamo”, sulle cui meraviglie 
il collaboratore de “Il Mondo” si ferma a lungo. Non mancano riferimenti ad alcuni 
capolavori dell’arte italiana conservati nella città tedesca: menzionate, per esempio, opere 
di Lippi, Botticelli, Lorenzo di Credi.  
 
81. L. CECCHI PIERACCINI, La donna e la cambiale (“Aneddoti e occasioni”), XIII, 
23, 6 giugno 1961, p. 10. Un breve paragrafo riporta un aneddoto che, nel 1932, aveva 
visto protagonisti Leo Longanesi e Mino Maccari: i due avevano fatto visita “al Ministero 
delle Corporazioni, in seguito alle forzate dimissioni di Giuseppe Bottai”. 
 
82. A. BIANCHINI, Una coppia a Tivoli (“L'Italia e i pittori francesi”), ibid., p. 13. 
Esordisce Angela Bianchini: “alla recente mostra dei Pittori francesi del XVIII e XIX 
secolo” (mostra organizzata dalla Quadriennale), “si trova una veduta delle Cascatelle di 
Tivoli” firmata da Claude-Henri Watelet. Mescolando arte, letteratura ed aneddotica, la 
collaboratrice de “Il Mondo” traccia il profilo dell’artista francese e della compagna 
Madame Marguerite Le Comte; ne segue gli spostamenti ed i soggiorni in Italia, in 
particolare in riferimento all’ultimo decennio di vita del pittore, scomparso nel 1886. 
 
83. A. CEDERNA, Sorpresa a Venezia (“Urbanistica”), ibid. Ancora sulla situazione 
urbanistica di Venezia, nei mesi precedenti oggetto d’indagine tanto di Cederna quanto di 
Lanfranco Caniato (1959, n. 149; 1960, n. 22; 1961, nn. 18, 51, 53, 56, 66). “Non abbiamo 
fatto in tempo a rallegrarci per il comportamento del Consiglio Superiore dei Lavori 
Pubblici in merito al piano regolatore di Venezia”, che in laguna era nuovamente 
“scoppiata la bomba”: lo stesso Consiglio aveva “improvvisamente” approvato “la 
costruzione di una nuova isola nella laguna tra la terraferma e Malamocco, da servire come 
porto del petrolio: in dispregio proprio di quegli indirizzi urbanistici fondamentali che i 
Lavori Pubblici, restituendo emendato il piano regolatore agli amministratori, avevano 
inteso rafforzare”.  
 
84. A. MEZIO, Il nudo e la meta (“Gallerie”), ibid. La recensione di Il nudo. Una storia 
della forma ideale di Kenneth Clark (Milano, Martello; era uscita nel 1959 la seconda 
edizione italiana del volume; sul testo era intervenuto anche Todisco, 1961, n. 50) è 
preceduta dalla segnalazione della “esposizione organizzata a Palazzo Venezia” “con 
disegni italiani (scelti nelle collezioni reali di Windsor) e libri inglesi (sull’arte italiana)” e, 
soprattutto, da una discussione generale sulle caratteristiche di studi e studiosi d’arte 
inglesi. “In Inghilterra”, attacca Mezio, “la critica d’arte è sempre mescolata in qualche 
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modo alle vicende della cultura”: “i critici più importanti non sono mai eruditi 
inaccessibili” (Mezio si sofferma, a titolo esemplificativo, sulle figure di Roger Fry, 
George Moore, Clive Bell). Oltremanica, prosegue Mezio, il critico figurativo “non ha 
paura di allargare i confini della propria disciplina, facendovi entrare una quantità di 
interessi apparentemente più vicini alla letteratura”: ha insomma appreso la lezione di 
Ruskin e Pater, per i quali “l’arte è una forma di iniziazione alla vita”. Evidente era la 
distanza rispetto all’ambiente italiano, nel quale lo studioso “non si muove se non è sicuro 
di poter mettere almeno un osso sotto i denti, cioè di impostare un nuovo problema o di 
portarvi un contributo”. Gli inglesi, viceversa, non dimenticano che il critico è “un uomo di 
gusto il quale fa un lavoro di cultura”, e, come aveva fatto Clark nel Nudo, puo’ “trattare 
con molta libertà soggetti che ad uno studioso di diversa formazione darebbero un senso di 
malessere”.   
 
85. TURCARET, L'arte e il partito (“Ceneri e faville”), XIII, 24, 13 giugno 1961, p. 5. 
Discussione generale sul rapporto tra arte e politica originata dalle tesi sostenute da Paolo 
Spriano in uno scritto comparso nell’“Unità” qualche mese prima (8 marzo) e 
dall’approfondimento che, nelle settimane successive e “fino a ieri”, il quotidiano 
comunista aveva dedicato al “dibattito sull’arte, la morale e i cattolici”: Turcaret sottolinea 
come Spriano, che aveva preso posizione “contro la paranoia censoria dei cattolici”, avesse 
dimenticato che il problema del controllo sulla cultura “toccava i comunisti assai più dei 
cattolici”. In relazione all’approfondimento di cui sopra, il collaboratore de “Il Mondo” 
chiama in causa i giudizi di Elio Festa, Alberto Asor Rosa e Mario Alicata. La polemica 
sulla quale ragiona Turcaret era scoppiata in riferimento al cinema ed alla letteratura; 
tuttavia, sulle colonne de “Il Mondo” e fin dai primi anni di vita della rivista, le battaglie 
per la libertà della cultura erano state un elemento decisivo anche per quel che attiene a 
pittura e scultura (per il confronto con il mondo cattolico si veda, per esempio, 1953, nn. 3, 
5; per i primi scontri degli autori delle pagine politiche de “Il Mondo” con l’intellighenzia 
comunista, 1953, nn. 17, 22, 28; per quelli successivi, 1953, nn. 45, 59). 
 
86. A. CEDERNA, Un loculo per abitante (“Fronte del verde”), ibid., p. 13. “Nel 
giugno 1962, cioè esattamente tra un anno, comincerà la distruzione di Villa Savoia”: “così 
cominciava un articolo dell’Avanti! di qualche giorno fa, dedicato al convegno che 
l’associazione Italia Nostra ha tenuto il 28 maggio sulla sorte del più grandioso parco di 
Roma”. Cederna torna ad occuparsi del verde pubblico, tema centrale negli scritti dei mesi 
precedenti (si veda, a titolo esemplificativo, 1961, nn. 27, 28, 70; per i primi scritti su Villa 
Savoia, 1958, nn. 58, 63; sul caso anche 1961, n. 95). Della villa, il collaboratore de “Il 
Mondo” ricostruisce le vicende a partire dal 1931, anno in cui essa “viene vincolata a parco 
privato dal piano regolatore”. Nel frattempo, i numeri del verde pubblico erano scesi a 1,81 
metri pro capite: “un loculo per abitante, come ha detto Cesare Brandi”.  
 
87. A. MEZIO, L'architetto pittore (“Gallerie”), ibid. “L’architetto [Romualdo] 
Landriscina espone a Palazzo Taverna, nei locali dell’Istituto Nazionale di Architettura, 
una ventina di pannelli astrattisti, che hanno ricevuto l’elogio di Zevi e di Argan” (su 
Landriscina architetto, 1962, n. 50). Mezio si mostra perplesso sul fatto che, attraverso 
ricerche come quelle di Landriscina, fossero proprio gli architetti dell’Istituto a ragionare 
sulla “collaborazione delle arti” che, “esaltata come uno dei principi dell’estetica 
moderna”, altro non era che “un equivoco” che andava chiarito: “l’architettura razionale, 
organica o funzionale, come l’architettura gotica o quella di Brunelleschi, è un mondo 
autosufficiente”, ed “esclude la collaborazione delle arti”; “per l’estetica del cemento 
armato, il pittore è un elemento di perturbazione e la sua opera un’incongruenza”. “La 
verità”, conclude Mezio, “è che tanto l’astrattismo quanto l’architettura razionale 
riproducono gli stessi processi di epurazione”. Riguardo ai pannelli esposti a Palazzo 
Taverna, il collaboratore de “Il Mondo” scrive che “le composizioni, a giudicare dai titoli 
leggermente letterari, si presentano come dei foglietti di viaggio, o delle giornate di 
lettura”; tuttavia, l’artista “vi traduce le proprie emozioni” e, rispetto allo “standard 
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internazionale”, “riesce a variare la tecnica con una serie di combinazioni personali”. 
Insomma, “l’architetto-pittore si controlla, diffida delle macinazioni informali, adopera 
formati di piccole dimensioni, e cerca di esprimersi con una sorta di discorsività chiara e 
pacata”.     
 
88. A. CEDERNA, Il palazzaccio (“Urbanistica”), XIII, 25, 20 giugno 1961, p. 13. 
Cederna denuncia la costruzione di un “nuovo grattacielo abusivo” a Pavia, un 
“palazzaccio” “ultimato lungo il Ticino nei pressi del Ponte della Libertà, in zona vincolata 
a verde agricolo, destinazione che… non consente la costruzione di edifici di tredici o 
quattordici piani”. La deroga per il “palazzaccio” era stata concessa dal sindaco nel 1959, 
“senza avere sentito, come d’obbligo, il parere degli organi superiori” e, cosa ancor più 
singolare, “contro il parere dello stesso ufficio tecnico comunale”. Cederna conclude con 
un accenno ad altri episodi che testimoniavano il “massacro” che a Pavia era “in corso da 
parecchi anni”: dagli “sgangherati edifici” “che hanno per sempre  cancellato la magnifica 
veduta della città”, alle “manomissioni perpetrate nel centro” (su Pavia urbanistica anche 
1958, nn. 24, 57).  
 
89. A. MEZIO, Severini (“Gallerie”), ibid. Recensione della antologica di Gino Severini 
“ordinata a Palazzo Venezia sotto l’egida del Ministero della Pubblica Istruzione” (su Gino 
Severini, in precedenza, 1950, n. 75; accanto al testo citato, qualche nota su Severini è 
inserita all’interno dei vari scritti di Mezio sul futurismo, a partire dal primo della serie, 
1950, n. 40 – ultimo articolo sui futuristi è 1960, n. 67). “Nel gruppo storico dei futuristi”, 
scrive Mezio, “Severini era chiamato il Francesino”: in effetti, la sua opera “lascia 
l’impressione di una pittura tradotta o adottata da un altro idioma”. Fin dal “principio del 
secolo”, il pittore “ha già in mano tutte le carte del proprio giuoco”: “i puntinisti gli hanno 
insegnato a sfrangiare l’involucro luminoso dell’Impressionismo ritagliandovi una pioggia 
multicolore di coriandoli, e questa tecnica resta alla base di altre operazioni successive”, 
anche nella stagione delle avanguardie. “Attraverso queste combinazioni”, il futurismo di 
Severini risulta “una rivoluzione all’acqua di rose”: egli “rifiuta di mettersi in ginocchio 
davanti alla civiltà delle macchine”, e i suoi quadri “insistono su soggetti tutt’altro che 
rivoluzionari, come le danzatrici e il music-hall”. Severini è un “decoratore calligrafico”, 
un “informatore eclettico” nell’opera del quale si alternano temi di un “materiale 
figurativo” vastissimo: spunti e suggestioni arrivano da Derain, Picasso, Braque. 
“L’incontro col gruppo della Section d’or rappresenta viceversa l’avventura del pensiero”. 
“Dopo la guerra”, infine, “vengono lo studio dell’arte paleocristiana, la scoperta del 
mosaico, il lavoro per le chiese, il tomismo di Jacques Maritain”. “Alla fine riesce anche a 
prendere l’autobus dell’astrattismo e si concede una piccola vacanza nella Germania di 
Baumeister e di Ernst”. Severini, insomma, era un pittore che “assimilava con troppa 
facilità”, e “poteva riuscire un buon giornalista e forse anche un discreto critico d’arte”: 
“nella storia pittorica del Novecento ricorda la figura di Zandomeneghi al tempo di Renoir” 
(Mezio prende ancora una volta le distanze da un “pittore di testa”, camaleontico, incline 
allo stilismo: con le medesime categorie gli autori de “Il Mondo” avevano costruito i propri 
giudizi sull’arte di Picasso, per esempio in 1949, n. 23; 1950, n. 62; 1951, n. 34; 1952, n. 
60).       
 
90. A. MOZZILLO, Le pietre di Puglia, XIII, 26, 27 giugno 1961, p. 9. Recensione del 
Pellegrino di Puglia di Cesare Brandi (Bari, Laterza, 1960). Il volume, chiosa Mozzillo, ha 
i “precedenti nelle opere di Bertaux e di Paolo Orsi”, e costituisce un “prestigioso 
repertorio delle testimonianze – pietre, ma anche paesaggio e figure – che ancora in questa 
illustre terra di sassi il tempo e la pietà degli uomini hanno voluto conservarci”. La ricerca 
di Brandi, cui non si poteva chiedere “la preparazione” di “sociologi o politici interessati 
alle cose di Puglia”, è quella di “un critico più che altro interessato agli aspetti artistici 




91. L. CECCHI PIERACCINI, Gli autografi di Valery (“Aneddoti e occasioni”), ibid., 
p. 12. Leonetta Cecchi Pieraccini torna con la memoria al 29 ottobre del 1932, giorno 
dell’inaugurazione della “mostra della Rivoluzione Fascista” al Palazzo delle Esposizioni. 
“Un caotico agglomerato di cimeli, immagini, costruzioni e sovracostruzioni che 
modificarono perfino la struttura esterna dell’ingresso e che spaventarono tanto Cesare 
Pascarella, com’egli ebbe a raccontare, da impedirgli, giunto alla base della scalinata, di 
arrivarne alla cima”. “In tale brutale eccentricità”, scrive Leonetta, “la linda saletta curata 
da Leo Longanesi, apparve… un’oasi di grazia e di buon gusto”, nonostante le critiche 
avanzate da “una persona del mondo ufficiale fascista” (indugiare sul contrasto tra “mondo 
ufficiale fascista” e Longanesi, “corrosivo e sistematicamente incline alla contraddizione e 
all’impertinenza”, dà la misura della volontà degli autori de “Il Mondo” di riqualificare la 
figura dell’intellettuale-editore e, più in generale, di marcare il ruolo degli uomini della 
fronda nell’Italia tra le guerre: sul magistero culturale di Longanesi aveva pochi mesi 
prima insistito anche Mezio, 1961, n. 29).  
 
92. A. CEDERNA, La fossa dei serpenti (“La città eternit”), ibid., p. 13. Le condizioni 
delle borgate romane descritte “negli atti dell’inchiesta parlamentare sulla miseria, del 
1953”, “peggiorate dagli anni”, erano state nuovamente rilevate “in occasione della visita 
organizzata due settimane fa dal centro cittadino per le Consulte Popolari”: “affollamento”, 
“promiscuità”, “diffusione di malattie contagiose”, “cumuli di immondizie”, “acqua 
fetida”, “i pochi tubi per lo scolo delle acque… rotti”. “E non siamo in una borgata 
abusiva”, aggiunge Cederna: “siamo alla borgata Gordiani, nei pressi della Prenestina”, 
“una di quelle borgate rapide… costruite con materiale di scarto dal fascismo negli anni 
trenta”, e “nelle quali vennero segregati gli sfrattati dagli sventramenti imperiali del 
centro” (sulle borgate, in precedenza, si veda almeno 1960, nn. 110, 113, 131).    
  
93. D. COURIR, Ravenna in pericolo, ibid. “Ravenna vive, con cinquant’anni di ritardo, 
l’esperienza confusa di una rapida espansione economica”. “Trasformandosi in metropoli”, 
“scompare quella che fino a ieri era stata la caratteristica della città romagnola: il decoro 
borghese”. Tale trasformazione aveva avuto inizio da che “alcuni gruppi industriali sono 
stati attirati dalla sua posizione geografica, al centro di una vasta e ricca zona agricola 
affacciata sull’Adriatico”. “A soffrirne soprattutto è stato l’equilibrio architettonico che 
faceva di Ravenna una città a suo modo indimenticabile”. Necessario era un piano 
regolatore, compito che “venne fortunatamente assegnato… all’architetto Quaroni”: il suo 
progetto costituiva “uno dei pochi casi di applicazione urbanistica consapevole” (le sorti 
urbanistiche di Ravenna erano sempre state a cuore ai collaboratori de “Il Mondo”, a 
partire da 1954, n. 23). 
 
94. E. BATTISTI, La critica prima della critica, XIII, 27, 4 luglio 1961, p. 9. Battisti 
recensisce La critica d’arte nel pensiero medioevale di Rosario Assunto (Milano, Il 
Saggiatore, 1961). “Paragonato ai fondamentali Études d’esthétique médiévale del De 
Bruyne, il volume dell’Assunto è qualcosa di nuovo, sia in sede di estetica filosofica, sia in 
quella di storia della critica”. “Il lato più nuovo, e forse anche il miglior pregio del volume 
è la diversa suddivisione in capitoli”: “invece che soffermarsi su singoli scrittori o 
pensatori, l’Assunto parla di momenti… di problemi… di movimenti culturali… e 
addirittura di stili”. “Il risultato è di distruggere la presunta unità concettuale o di sistema 
dei pensatori del medioevo”. Altro elemento di novità è il “criterio di scelta” adottato: 
“l’Assunto accetta, nella sua antologia, solo quelle espressioni che trovino rispondenza 
diretta con la realtà monumentale”. 
 
95. A. CEDERNA, I Savoia contro Roma (“Cronache dell'urbe”), ibid., p. 13. Cederna 
torna sul caso di Villa Savoia (sulla villa si veda anche l’articolo del 13 giugno, 1961, n. 
86). “Gli eredi di V. Emanuele III hanno già bell’e pronto, ben disegnato e rifinito nei 
particolari, il piano di sfruttamento edilizio degli 84 ettari a loro rimasti, e fiduciosi 
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aspettano il momento opportuno per presentarlo alle autorità”. Il collaboratore de “Il 
Mondo” – e con lui i membri dell’associazione “Italia Nostra” – auspicava che “il rendere 
pubblica la notizia serva a far trasalire politici e amministratori, spronandoli a correre ai 
ripari per salvare il più grande parco di Roma, ultima capitale del mondo in fatto di verde 
pubblico, e destinarlo, in tutti i suoi 150 ettari, ad uso pubblico”.   
 
96. A. RINALDINI, Etruria medievale, ibid. Rinaldini si ferma sulla mostra “Architettura 
della Tuscia, allestita tempo fa nel Palazzo dei Priori di Viterbo”, e sul suo “catalogo 
monumentale” (Città del Vaticano, Tipografia Poliglotta Vaticana, 1960). Rinaldini 
definisce “disordinata” la doppia “impresa”: la bibliografia di riferimento dimostrava come 
“degli organizzatori della mostra, nessuno ha mai consultato le due biblioteche più ricche 
di pubblicazioni sulla Tuscia: quella dell’Istituto di Archeologia e Storia dell’Arte, e quella 
Hertziana”; “manca”, inoltre, “ogni conoscenza dei due grossi volumi che costituiscono, 
ormai, il punto obbligato di riferimento”, “e precisamente quello sulla primitiva 
architettura cistercense di Hanno Hahn… e l’altro, ancor più pertinente al tema, di Renato 
Rieger, sull’architettura italiana agli inizi del gotico”.    
 
97. A. CEDERNA, L'asino urbanista (“Il bel paese”), XIII, 28, 11 luglio 1961, p. 13. 
Cederna esordisce evidenziando “di quanta utilità sarebbe” “mettere insieme un’antologia 
delle principali asinerie dette e scritte, in tutti questi anni, sui giornali o nelle relazioni 
ufficiali da personaggi noti o oscuri, in relazione ai problemi urbanistici e della 
salvaguardia del nostro patrimonio storico e naturale”. A tal proposito, pesca alcuni 
materiali tra “quanto ci è capitato sott’occhio mettendo un po’ di ordine nelle carte 
accumulate da dieci anni in qua”: commenti di “nemici dell’Italia” in merito a casi più 
volte indagati sulle colonne de “Il Mondo”, dall’Appia Antica ai piani regolatori di Lucca, 
Brescia, Ascoli Piceno, Varese, Milano, Pavia, Cremona; dal caso del quartiere fiorentino 
di Sorgane ai problemi del centro di Venezia. Infine, Roma, dai “bilanci dell’Immobiliare” 
alla liquidazione di villa Chigi.  
 
98. A. MEZIO, Il tesoro nascosto (“Gallerie”), ibid. Cronache d’arte da Parigi. Mezio 
appunta, impressionisticamente, qualche nota sulla vita artistica nella capitale di Francia. 
Alcune righe sono dedicate ad acquisti e vendite che, in una città che, in luglio, “non pensa 
che alle vacanze”, procedevano “a scartamento ridotto”. Soprattutto, è dato spazio ad 
alcune mostre: “una modesta esposizione di Manolo, fatta con fondi di atelier, alla Galleria 
Leiris, riporta sulla scena la figura dello scultore catalano vissuto nell’alone di Picasso”; 
un’esposizione di Vuillard alla Galleria Durand-Ruel: l’artista, “con la sua produzione 
intensiva ed estremamente frazionata, piena di cose squisite e di zone morte”, è “difficile 
da ricapitolare”; una mostra del “Settecento alla Accademia di Belle Arti”; “al Museo 
d’arte moderna”, “per il centenario dell’artista”, erano stati riuniti “nudi tarchiati, sodi e 
robusti di Maillol”, nei quali “passa il ricordo delle Bagnanti di Renoir e quello del 
classicismo mediterraneo, che funzionava da contraltare all’intellettualità egocentrica di 
Bourdelle e di Rodin”. “L’attrazione maggiore”, conclude Mezio, “è l’esposizione di 
Gustavo Moreau nelle sale al pianterreno del Louvre”; l’artista, “grazie ad un sistema di 
ingegnose interpretazioni, messe soprattutto in opera da André Breton”, “diventa il San 
Giovanni Battista di tutta la pittura moderna di immaginazione e un precursore dei 
materici”. “Sempre fertili di trovate, i francesi riescono in questo modo a far passare per la 
finestra tutto il decadentismo europeo che all’epoca di Courbet e poi degli impressionisti 
era stato cacciato dalla porta”: “resta da vedere se i… cadaveri squisiti” di Moreau, 
“riportati improvvisamente alla luce potranno resistere all’azione corrosiva del gusto 
moderno”. 
 
99. P. SCARPELLINI, Rinascimento e antirinascimento, XIII, 29, 18 luglio 1961, p. 
13. Recensione di Rinascimento e Barocco di Eugenio Battisti (Torino, Einaudi, 1960). In 
un panorama di studi indirizzati a sostituire il mito del rinascimento con “un altro mito, e 
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per di più polemico, quello dell’antirinascimento”, il volume di Battisti, che riunisce “una 
serie di saggi già apparsi in gran parte su riviste specializzate”, ha il merito di non essere 
nato “da una tesi preconcetta”: l’autore “studia l’idea stessa di classicismo, le sue vicende 
nel corso della grande arte italiana da Federico II al Barocco”; battendo, inoltre, “una 
strada che non è troppo seguita in Italia”, cerca di raccordare “storia della cultura”, 
“psicologia storica” e “sociologia”. “Metodo assai incerto”, chiosa Scarpellini, sospettoso – 
come molti degli autori della pagina d’arte de “Il Mondo” – nei confronti delle scienze 
sociali.   
 
100. A. CEDERNA, Binario morto (“Cronache dell'urbe”), ibid. Ancora sul piano 
regolatore di Roma (sul tema si vedano almeno 1959, nn. 10, 15, 20, 28, 34, 37, 45, 58, 79, 
90, 116, 122, 145; 1960, nn. 19, 48, 134, 142, 158). Tutti i consiglieri comunali avevano 
ricevuto, da parte dell’Istituto Nazionale di Urbanistica, una lettera nella quale erano stati 
chiariti, “ancora una volta, i termini essenziali in cui dovrebbe essere condotta la revisione 
del piano famigerato”. Nel documento, il “benemerito Istituto” aveva inoltre “indicato le 
misure urgenti da prendere”, e “deplorato il fatto che in questi anni si sia data la 
precedenza a quelle opere che non hanno fatto che rafforzare la sgangherata espansione 
radiocentrica della città”.   
 
101. A. MEZIO, Porto Ercole (“Gallerie”), ibid. Mezio si occupa nuovamente della 
figura di Caravaggio (i primi scritti del critico sull’artista erano usciti in concomitanza con 
la grande retrospettiva milanese di Caravaggio e dei caravaggeschi curata da Roberto 
Longhi: per il primo articolo della serie, 1951, n. 40), tornata alla ribalta a seguito di un 
fatto curioso: “le Poste italiane hanno messo in vendita due francobolli in onore dei due 
Michelangeli più celebri della storia dell’arte”, “il Michelangelo della Sistina e quello di 
San Luigi dei Francesi”. “Il noto disegno di Ottavio Leoni”, apre Mezio, “è l’unico ritratto 
attendibile di Caravaggio”: puo’ sembrare strano che “il suo fanatico amore della verità 
non gli abbia fatto sentire l’importanza rivoluzionaria che il ritratto poteva rivestire ai fini 
della stessa polemica naturalista, quale strumento di ricerca e di penetrazione psicologica”. 
“Ma la ricerca non rientrava nel programma di Caravaggio e la psicologia esorbitava dai 
suoi interessi”; “probabilmente, Caravaggio considerava il ritratto come un documento 
troppo limitato e povero di risorse per un pittore di storia”. “Ne dipinse pochissimi, e… lo 
fece senza entusiasmo”. Mezio contestualizza il proprio ragionamento: “al tempo di 
Caravaggio il ritratto puzzava dalla testa”, “non era più che un lavoro di rappresentanza”. 
Caravaggio aveva finito per presentarsi “come parte in causa del dramma”, mettendosi 
“ripetutamente nei suoi dipinti” (“dal Bacchino… alla testa mozza e sanguinolenta di 
Golia”): “per il naturalismo caravaggesco non esiste una natura inerte e passiva, ma uomini 
e cose valgono in quanto tuffati nel giuoco dell’azione, divenuti protagonisti”.    
 
102. L. CECCHI PIERACCINI, La Cines e l'Accademia (“Aneddoti e 
occasioni”), ibid., p. 15. Leonetta torna con la mente al luglio del 1933, ad una “cena fra 
amici” cui avevano preso parte anche “Longanesi e lo scultore Romanelli”, che “si 
punzecchiano”. Argomento di conversazione era stata anche la “nomina di nuovi 
accademici”. Longanesi voleva convincere Romanelli “ad appoggiare la candidatura di 
Cardarelli, contro quella di Ungaretti”. 
 
103. A. CEDERNA, Il centenario e il Colosseo (“Italia ‘61”), XIII, 30, 25 luglio 
1961, p. 13. Cederna mette la lente sulle spese per la celebrazione del centenario di Roma 
capitale e del centenario dell’Unità d’Italia (di carattere analogo è lo scritto 1961, n. 48): 
“le opere, le manifestazioni, gli edifici, le esposizioni di Italia 61 sono costate, secondo le 
cifre ufficiali, ventitré miliardi, quindici dati dallo Stato, otto dal Comune di Torino”. 
Spese che andavano aggiunte a quelle dell’organizzazione delle Olimpiadi (questione 
dibattuta da Cederna in una lunga serie di articoli: 1960, nn. 11, 96, 99, 105, 118), e la cui 
entità faceva specie soprattutto in ragione del fatto che tale denaro “era servito a costruire 
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edifici monumentali o comunque senza scopo duraturo, per iniziative decorative e 
provvisorie, senza alcun pratico vantaggio né per Torino né per il Paese”. Cederna 
conclude analizzando “le tre mostre principali” allestite nell’ambito di Italia 1961: “quella 
del Lavoro”, “quella della Moda Stile Costume, e quella delle Regioni”.    
 
104. A. MEZIO, Un libro per le vacanze (“Gallerie”), ibid. Mezio consiglia ai 
lettori de “Il Mondo” L’art religieux du XII au XVIII siècle, il sommario che Émile Mâle 
aveva ricavato “dal suo grande manuale sull’arte religiosa”, e che “l’editore Armand Colin 
ristampa in questi giorni”. “Poche letture”, commenta il collaboratore de “Il Mondo”, 
“sono altrettanto istruttive e riposanti come questa raccolta di estratti: è il vademecum 
ideale per i villeggiatori che hanno messo nei loro itinerari qualche vecchia chiesa”. Mezio 
traccia il profilo di Mâle, la cui “grande specializzazione… era il medioevo francese”: “col 
tempo il campo di lavoro dello studioso si era allargato a macchia d’olio”, “dai monaci di 
Cluny era risalito fino alla Controriforma”. Rispetto all’arte controriformata, Mâle 
“concordava con la tesi ufficiale della Chiesa, secondo la quale il Seicento coincide con 
uno dei periodi più alti nella storia del sentimento religioso”. In nome della libertà dell’arte 
e aprendo una polemica che, nei primi anni Sessanta, non era ancora sopita (a simili prese 
di posizione sono da ricondurre i battibecchi tra gli autori de “Il Mondo” e gli intellettuali 
cattolici e comunisti; si veda, per esempio, 1961, n. 85), Mezio prende le distanze da 
conclusioni simili: “sotto il manto dell’ortodossia la pittura era in stato di avanzata 
putrefazione”.   
 
105. A. MEZIO, Chiese, musei e monasteri (“Una settimana in Russia”), XIII, 
31, 1 agosto 1961, p. 13. Diario di un viaggio in Unione Sovietica (per il secondo e 
ultimo scritto sul tema, 1961, n. 108). Notizie storico-artistiche sono arricchite da 
osservazioni sulla società russa: “dopo le sfilate militari sulla Piazza Rossa e la passeggiata 
serale al Parco Gorky, le distrazioni dei moscoviti sono lo sport, il teatro e l’arte”. “In fatto 
di musei”, scrive Mezio, “Mosca ha un primato difficilmente eguagliabile”, nonostante 
“qualcuno di questi musei esiste probabilmente solo sulla carta e qualche altro non trova 
ancora il modo di qualificarsi”. “Musei” che “sono aperti fino alla sera” e a prezzi 
“modesti”. Mezio fa visita ad alcune chiese di San Pietroburgo e di Mosca (a titolo 
esemplificativo, la cattedrale di Kazan e la Chiesa di San Basilio); si ferma all’Hermitage, 
museo che “con le sue trecentoventi sale di esposizione e i suoi ventisei chilometri di 
pareti, diventa un viaggio, dal paleolitico a Picasso, passando attraverso l’archeologia 
greco-romana, l’Oriente, l’Egitto, Bisanzio…”; scrive “di una piccola raccolta di pitture 
italiane messa insieme da un amatore privato alla fine del secolo scorso ed ora conservata 
nel museo di Kiev”; fa una capatina al “museo diocesano di Zagorsk”, al “Museo nazionale 
russo” e alla “Galleria Tretiakov a Mosca”. Concludono lo scritto una discussione generale 
sul sistema museale russo (“lo sforzo dei russi è diretto anzitutto a documentare la 
partecipazione del loro paese alla storia della civiltà”) e un ragionamento sulla volontà 
degli studiosi del luogo di separare “l’apporto originale cioè specificamente russo”, da una 
cultura genericamente bizantina.       
  
106. A. CEDERNA, Che fare? (“Il giardino d'Europa”), ibid. Cederna risponde ad 
un lettore rassegnato che, di fronte all’evidenza del “malgoverno urbanistico italiano”, 
aveva chiesto: “cosa posso fare? Cosa, oltre a votare bene, a essere socio di Italia Nostra, a 
far propaganda con amici e colleghi e ad arrabbiarmi all’unisono col Mondo ogni 
mercoledì?”. Cederna invita il lettore a “continuare a pensare bene”, ad “intensificare 
l’opera di persuasione” e a “non stancarsi, non rassegnarsi”, nonostante “la fatica spesa in 
questi anni sia stata enormemente superiore ai risultati” (alcuni di questi risultati sono 
menzionati, a partire dal recente “disegno legge per l’esproprio di Villa Savoia”, caso su 
cui Cederna, nelle settimane precedenti, si era fermato a più riprese, 1961, nn. 86, 95).  
 
107. L'INVITATO, La rivista (“I giorni”), ibid., p. 16. A testimonianza di legami 
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culturali solidi tra gli uomini de “Il Mondo” e gli intellettuali dell’Associazione italiana per 
la Libertà della Cultura, L’Invitato ragiona attorno ad un saggio comparso in “Tempo 
Presente”, in cui Silone “fa un esame della situazione dei periodici di cultura in Italia”: 
particolare attenzione è data ad “una nuova rivista di lettere ed arti”, i “Quaderni milanesi” 
diretti da Oreste Del Buono e Domenico Porzio. Nel secondo numero dei “Quaderni”, 
anche “un dibattito fra pittori, nel quale si sostiene che il problema va molto al di là della 
scelta fra pittura astratta e figurativa, ma è tra una ricerca artistica sistematica e una ricerca 
incongruente”.    
 
108. A. MEZIO, I grattacieli e il salvadanaio (“Una settimana in Russia”), XIII, 
32, 8 agosto 1961, p. 5. Seconda pagina del diario russo di Alfredo Mezio (per il primo 
scritto dall’Unione Sovietica, 1961, n. 105). Le prime righe sono impressioni, suggestioni 
ricavate dall’impatto con la città di Mosca. Città “straordinariamente pulita”, che “dà 
un’impressione inaspettata e quasi innaturale di calma”: “è senza pubblicità e 
praticamente… senza rumori”. Subito Mezio si concentra sull’architettura moscovita, che 
“non è un modello di originalità, ma non è nemmeno così brutta come dicono i 
corrispondenti dei giornali”: “è una architettura fatta a tavolino, da professori onesti ma 
privi di immaginazione”, indulgenti nei confronti di particolari decorativi che “sarebbero 
piaciuti moltissimo ad Ugo Ojetti”. Si trattava, insomma, “di una estetica legata alle forme 
dell’eclettismo ottocentesco”, evidente “soprattutto nel comfort degli alberghi”. “I 
capolavori dell’architettura” russa, prosegue Mezio, sono “nella grandiosità dei piani 
urbanistici che danno allo scenario della città un’ampiezza particolare”, e riequilibrano gli 
“scompensi” e i “curiosi anacronismi” della città.        
 
109. C. SAVONUZZI, Il mercante dei cubisti, ibid., p. 13. A Parigi, Savonuzzi 
incontra Daniel-Henry Kahnweiler. Il collaboratore de “Il Mondo” traccia il profilo del 
mercante, dando spazio ad alcuni particolari che questi gli aveva rivelato nel corso di una 
lunga conversazione. Kahnweiler aveva fornito alcune notizie sulla propria famiglia e sulla 
nascita del proprio amore per l’arte, aprendo uno spaccato di grande interesse sulla Parigi 
del primo Novecento. I ricordi della giovinezza di Kahnweiler rimandano ad un’esperienza 
di vita da romanzo di formazione, che spingono Savonuzzi a cercare le affinità col Castorp 
della Montagna incantata di Thomas Mann e a diffidare di una memoria che indulgeva alla 
automitologia. “Era finito ormai tutto”, conclude Savonuzzi, “perché era finito il cubismo, 
la cosa che Kahnweiler ha meglio e soprattutto compresa”.       
 
110. E. BATTISTI, Chiavi per l'Ottocento, ibid. Recensione di Das Irdische 
Paradies di Werner Hofmann, “edito nel 1960 dalla Prestel Verlag di Monaco”, “opera 
certamente destinata a diventare un classico della storiografia artistica”. “L’autore”, scrive 
Battisti, “ha tentato un’impresa quasi disperata, quella cioè di comprendere e far 
comprendere, in base ai principi in cui essa è nata, l’arte dell’Ottocento”. “La sua tecnica 
d’indagine è prevalentemente iconografica”: “mai l’arte del romanticismo, 
dell’impressionismo, del simbolismo era stata letta nei suoi soggetti e nei suoi temi”. Il 
libro “è forse la più commovente storia spirituale del secolo scorso che sia mai stata 
scritta”.  
 
111. A. BAROLINI, La città di Mumford (“Lettere americane”), XIII, 33, 15 
agosto 1961, p. 9. Recensione di The city in history di Lewis Mumford (New York, 
Harcourt, Brace & World, 1961). Volume che “non è stato scritto soltanto per gli 
specialisti, ma per un vasto pubblico di lettori vivi e responsabili”, con uno stile che 
“richiama alla mente quel tipo di accessibile lettura che fu di Benedetto Croce, le cui 
pagine più alte sono anche le più semplici e immediate”. La tesi dell’autore (che “non è un 
architetto o un urbanista”, scrive Barolini, ma “uno storico e un filosofo”) è che la città 
“non ha ragione di essere se non diventa strumento etico della civiltà”, “se non è 




112. A. RINALDINI, Le fonti del manierismo, ibid., p. 13. “La storia della 
trattatistica sull’arte fornisce ora due formidabili strumenti di lavoro” per lo studio del 
manierismo: “il volume di Robert J. Clemens, Michelangelo’s theory of art, atteso da anni, 
e l’antologia dei Trattati d’arte del Cinquecento, a cura di Paola Barocchi, di cui sono 
usciti i primi due volumi” (New York, University Press, 1961; Bari, Laterza, 1961). La 
discussione sul manierismo, spiega Rinaldini, “si sta appoggiando quasi più alle idee 
critiche del tempo, che alle opere”: per dirla con le parole di Riccardo Scrivano, “ci si sta 
convincendo che le indagini finora fatte direttamente sui testi possano ottenere un 
significato più netto solo considerando il complesso fenomeno del manierismo come una 
manifestazione di poetica, piuttosto che come una scuola o un fatto stilistico”. 
 
113. R. LUNARDI, I cacciatori di tombe, ibid. In una pagina dal forte taglio 
letterario, Lunardi racconta di essere andato “a vedere scavare una tomba etrusca, di notte, 
in un campo vicino a Vulci”. Il testo è fitto di dialoghi tra “tombaroli”: “gli scavatori sono 
tre, lavorano a turno, il capo tombarolo sorveglia dall’alto della buca”. Di questi uomini, 
Lunardi traccia un profilo sommario, e ricorda che “ognuno ha avuto a che fare con la 
polizia”.   
 
114. G. GRANATA, Il passo della Gradina, XIII, 34, 22 agosto 1961, pp. 11-12. 
In un articolo centrato sugli studi psicanalitici, Granata dedica breve spazio al saggio su 
Leonardo da Vinci che Freud aveva dato alle stampe nel 1910 (il collaboratore de “Il 
Mondo” cita “il volume nella traduzione francese di Maria Bonaparte”, Paris, Gallimard, 
1927). Scrive Granata: l’analisi di Freud “finisce con il divenire addirittura grottesca” (il 
sospetto nei confronti degli studi psicanalitici fa il paio, sulle colonne de “Il Mondo”, con 
quello indirizzato verso le scienze sociali: si veda, a tal proposito, lo scritto di poco 
precedente 1961, n. 99).  
 
115. E. MONGELSI, La vaporiera in Parnaso, ibid., p. 13. “Un’altra esposizione 
sulla ferrovia nell’arte – dopo quella presentata nel 1956 a Parigi e a Roma – è stata messa 
in carreggiata, e in questi giorni sta facendo tappa in Svizzera”. A farla da padrone, scrive 
Mongelsi, sarà, con la sua “religione del Progresso”, l’Ottocento, “l’epoca d’oro delle 
vaporiere”: “l’Ottocento aveva creato una religione immaginaria, in cui la credenza 
universale nella forza liberatrice della Scienza si accordava perfettamente con un vigoroso 
e ottimistico senso degli affari”. “Quando il treno fa la sua apparizione nell’arte”, tuttavia, 
“esso ha perduto i suoi connotati di mostro sacro”; scompare, insomma, “la mitologia laica 
della prima metà del secolo”, e “entra in scena il realismo del treno” alla Daumier. 
Menzionate opere di Luigi Selvatico, Raffaele Faccioli, Adolfo Tommasi. E ancora, “il 
divisionista Morbelli”, De Nittis, Monet, Boccioni, fino agli “ultimi pittori d’ispirazione 
ferroviaria”, De Chirico e i popolari Lefranc, Metelli, Bauchant.    
 
116. P. SCARPELLINI, Amore degli antichi, ibid. Recensione del volume di 
Virgilio Guzzi, Amore degli antichi, raccolta di “una quarantina di articoli, disposti 
cronologicamente, dalla preistoria a Goya” (Caltanissetta, Sciascia, 1961). Guzzi, scrive 
Scarpellini, “è tra i pochi critici di terza pagina che unisca alla sensibilità e alla grazia dello 
scrittore, anche una conoscenza non superficiale degli argomenti trattati”. Amore per gli 
antichi è tra le poche raccolte d’articoli “che reggono bene la distanza delle duecento 
pagine”. 
 
117. A. GAROSCI, L'opposizione di Venturi, XIII, 35, 29 agosto 1961, pp. 1-2. 
In ricordo di Lionello Venturi, scomparso il 14 agosto. Lo scritto di Garosci è una biografia 
politica che finisce per toccare anche alcune delle battaglie di cultura condotte da Venturi 
nel nome della “libertà”: dalla difesa dell’impressionismo e dell’arte francese fino alle 
ultime prese di posizione in materia di astrattismo. Tra gli autori delle pagine culturali de 
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“Il Mondo” e Venturi, il rapporto era oscillato tra riconoscimento da parte dei primi del 
magistero culturale del critico, antifascista e membro dell’Associazione italiana per la 
Libertà della cultura, e sospetto nei confronti dello snobismo di Venturi che, nel secondo 
dopoguerra, si era schierato in difesa dell’arte non figurativa (per ricostruire le principali 
polemiche tra gli uomini de “Il Mondo” e Venturi, si veda 1950, nn. 49, 51; 1952, nn. 34, 
40, 43, 46, 49, 51; 1957, n. 74). 
 
118. A. CEDERNA, Il dovere dell'architetto (“Il giardino d'Europa”), ibid., p. 
13. Cederna approfondisce “compiti” e “doveri dell’architetto nella società moderna”. 
Architetto che era chiamato ad “una sempre maggiore responsabilità sociale, una viva 
coscienza della dignità professionale” (sul ruolo dell’architetto nella società 
contemporanea, c’era già stato un ampio dibattito sulle colonne de “Il Mondo”; si veda, a 
tal proposito, 1961, nn. 19, 25, 33, 39). Il presente scritto origina dagli “interventi di alcuni 
tra i più qualificati nostri architetti, pubblicati sul numero 251 della rivista Casabella, che 
aveva promosso un’inchiesta su quindici anni di architettura italiana” – gli ultimi – che 
avevano segnato una “involuzione”, un ritorno al “formalismo”. Cederna si concentra in 
particolare sugli scritti di Quaroni, Benevolo, Giancarlo De Carlo, Carlo Aymonino. A 
Cederna avrebbe replicato Roberto Pane (1961, n. 123).   
 
119. C. SAVONUZZI, Dietro la vetrina (“Posta da Parigi”), ibid. A Parigi, 
Savonuzzi visita la galleria d’arte Stadler. È il proprietario, Rodolphe Stadler, a riferire al 
collaboratore de “Il Mondo” alcune notizie sulla propria attività: “i primi quattro anni… 
non ho avuto nemmeno un cliente”. A comprare “i quadri moderni”, aveva detto il 
gallerista, erano soprattutto “uomini d’affari, uomini della Borsa, industriali, tecnici”: a 
fare un’inchiesta, “tra i clienti non si trova né un avvocato né un medico”. Determinante 
per la sua fortuna era stato il “boom dell’arte contemporanea che c’è stato fino al 1959. 
Dopo, la situazione si è stabilizzata”. Savonuzzi conclude il proprio articolo con un profilo 
di Stadler, l’amico di Tapié, “l’uomo che aveva Fautrier, Michaux, Dubuffet”; elenca, 
infine, la scuderia degli artisti “rimasti fedeli” al gallerista (Serpan, Tàpies, Delahaye, 
Claire Falkenstein…), menzionando a parte quelli su cui non aveva l’esclusiva (Assetto, 
Beynon, Coetzee, Laganne, Wessel, [Franco] Garelli).  
 
120. A. TODISCO, Paestum al sole (“Usi e costumi”), ibid., p. 16. Todisco se la 
prende con gli orari di apertura dei musei italiani: perlopiù aperti in orario di ufficio, erano 
sempre chiusi nei giorni festivi. Nel caso specifico, Todisco mette la lente sulla Piana del 
Sele e sulle rovine di Paestum, che gli orari d’apertura rendevano visitabili solo nelle ore 
più calde della giornata.  
 
121. A. CEDERNA, Pensieri d'agosto (“Il giardino d'Europa”), XIII, 36, 5 
settembre 1961, p. 13. Tema del presente scritto, la “irresistibile degradazione cui sono 
sottoposti il verde, la natura, la montagna, il paesaggio” italiani (sul verde a Roma anche 
gli articoli di poco precedenti 1961, nn. 27, 28, 70, 86). Cederna propone l’ennesimo, 
impietoso confronto con la politica del verde pubblico attuata negli altri paesi europei (il 
modello europeo era sempre presente nella mente di Cederna: l’ultimo scritto a 
testimoniarlo è 1961, n. 70), e pone all’attenzione dei lettori la drammatica situazione in 
cui versavano alcune località, tra le quali, caso inedito, Bormio. Elenca, di contro, alcuni 
segnali positivi, tra i quali le prese di posizione di giornali e di associazioni come il 
Touring Club italiano, e sottolinea la demolizione “di una costruzione abusiva”, 
demolizione ordinata dalla amministrazione comunale di Firenze. 
 
122. E. BATTISTI, Il teatro pittorico, ibid. Suggestioni sul rapporto tra arte – 
scenografia – e spettacolo, originate dalla lettura della Enciclopedia dello spettacolo “edita 
sotto gli auspici della Fondazione Cini, dall’Istituto per la Collaborazione Culturale” 




123. R. PANE, Il dovere dell'architetto (“Lettere scarlatte”), XIII, 37, 12 
settembre 1961, p. 6. Pane prende posizione in merito a quanto espresso da Cederna in un 
articolo comparso ne “Il Mondo” il 29 di agosto (1961, n. 118). Pane contesta, in 
particolare, alcuni passaggi: quello in cui Cederna faceva riferimento alla “utilità sociale” – 
concetto vago e “estensibile come la trippa” - dell’architettura; soprattutto, quello in cui si 
invitava gli architetti a recedere dalla “vecchia educazione idealistica che ha insegnato a 
separare ciò che andava unito”, arte e tecnica, impegno civile e professionale.   
 
124. A. RINALDINI, Un processo continuo (“La ricostruzione di Berlino”), 
ibid., p. 13. “La tredicesima assemblea generale dell’Aica (Associazione internazionale 
dei critici d’arte) si è spostata, quest’anno, da Monaco a Berlino”. “L’importanza maggiore 
dell’assemblea”, commenta Rinaldini, era stata “di poter valutare di persona, dunque da 
testimoni oculari, come la battaglia ideologica tra i due blocchi e specialmente quella fra le 
due Germanie divise si combatta, in modo preminente, sul piano dello stile architettonico”. 
In un primo tempo, il collaboratore de “Il Mondo” analizza la situazione architettonica ed 
urbanistica di Berlino est, in cui era stata restaurata “una percentuale esigua” di 
monumenti, “ed i restauri sono avvenuti spesso più all’interno che all’esterno”; in seguito, 
mette la lente sulla ricostruzione avvenuta non solo a Berlino ovest, ma in tutta la 
Repubblica Federale. “Il confronto… è agghiacciante”, e tutto a vantaggio della Germania 
occidentale, i cui centri “sono a volte rinati migliori di prima”.  
 
125. A. CEDERNA, Alberi e strade (“Il giardino d'Europa”), ibid. Due punti sono 
trattati da Cederna. In primo luogo, la costruzione di nuove strade, spesso dal “tracciato… 
micidialmente squallido” “come quello tra Milano e Bologna dell’Autostrada del Sole”, o 
quello della Bologna-Firenze. Quindi, “lo scempio degli alberi lungo statali e provinciali”. 
“In difesa degli alberi”, scrive il collaboratore de “Il Mondo”, si era schierato in quelle 
settimane Vincenzo Columbo, “sulla rivista Le Strade, edita dal Touring Club Italiano”: 
l’ingegnere aveva invitato a “non esercitarsi nell’aggressiva, vanitosa, futuristica velocità 
italiana” e, invece, a “seguire gli esempi dei paesi stranieri”, in cui le strade “vengono 
tracciate in mezzo a boschi e foreste”, e esistevano “fasce di rispetto erbose di larghezza 
sufficiente… ai lati della strada”.     
 
126. E. CROCE, Il secolo infante (“Lettere tedesche”), XIII, 38, 19 settembre 
1961, p. 9. La recensione di Als das Jahrhundert jung war (Zürich und Stuttgart, Artemis 
Verlag, 1961) finisce per toccare, di scorcio, alcune questioni storico-artistiche relative al 
primo Novecento, vale a dire “quando il secolo era giovane”: dagli anni in cui “nasceva il 
cubismo” all’esperienza dell’espressionismo tedesco. Conclude la serie di notazioni 
figurative la menzione della Kelmscott Press, ad Hammersmith: “impiantata da William 
Morris”, nelle sue pubblicazioni “si sentiva lo spirito dei preraffaelliti e quello di Ruskin”.  
 
127. C. SAVONUZZI, La sfinge di Moreau, ibid., p. 13. Anche Savonuzzi, dopo 
Alfredo Mezio (1961, n. 98), ragiona attorno all’esposizione di Gustav Moreau al Louvre. 
Savonuzzi non nasconde la propria antipatia per un artista le cui lodi “seguitavano a fare i 
surrealisti”. La mostra del Louvre presentava Moreau come “un precursore”: “del 
Surrealismo”, appunto, ma “anche dell’informale, dell’astratto, del nuagisme e di non so 
che altro”. “Gli elementi accertati dell’arte di Moreau”, scrive Savonuzzi, spingevano in 
ben altra direzione; “erano francamente reazionari e torbidi”, “come quelli del suo parallelo 
Huysmans”. Forse, però, era meglio “fermarsi a metà”, e “concludere ch’è uno di quei casi 
minori dell’arte che, come sempre, appaiono più ricchi, più densi, più pungenti e stimolanti 
dei casi maggiori”. “Né reazionario né precursore, dunque, ma semplicemente visionario: 
ma non di grandi visioni, di piccole”. Savonuzzi conclude alla ricerca delle fonti visive 
dell’arte del francese: Delacroix, Doré. Nella “discendenza”, invece, colloca Dufy, 
Giacometti, Ernst. Una curiosità: l’articolo si apre con la segnalazione di un viaggio a 
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Parigi di Ardengo Soffici, che “mancava da quarant’anni”. Soffici aveva fatto visita alla 
casa-museo di Moreau (sulla casa-museo aveva scritto poco prima Carlo Imbonati, 1961, n. 
75).   
 
128. C. VIVALDI, I maestri espressionisti, ibid. Recensione della Pittura 
dell’espressionismo. Una generazione in rivolta di Bernard Myers (Milano, Il Saggiatore, 
1960; qualche tempo prima, ai libri d’arte della casa editrice aveva dedicato qualche riga 
L’Invitato, 1961, n. 42). I commenti di Vivaldi al volume sono preceduti da una 
discussione generale sul “termine espressionismo”; gli argomenti avanzati dal 
collaboratore de “Il Mondo” sono lo specchio della crisi del vocabolario visivo tra la fine 
degli anni Cinquanta e l’inizio degli anni Sessanta. “Quasi tutta la terminologia artistica 
moderna è stata coniata nel periodo delle avanguardie… e nel secondo dopoguerra molte 
delle vecchie espressioni sono state riprese con un senso appena modificato”: il termine 
“espressionismo”, in particolare, dalla sua accezione storica (in riferimento all’ambiente 
tedesco “nel primo trentennio del secolo”) era stato traguardato al secondo dopoguerra e, 
accompagnato dall’aggettivo “astratto”, applicato “agli attuali pittori americani”. “Le 
qualità specifiche del Myers”, scrive Vivaldi, sono “la chiarezza e la semplicità”; l’unico 
difetto dell’autore, quello di “annullare in qualche misura le distanze fra figure maggiori e 
figure minori”. 
 
129. L. CECCHI PIERACCINI, I guerci di Parma (“Aneddoti e occasioni”), 
XIII, 39, 26 settembre 1961, p. 10. Nella mente di Leonetta Cecchi Pieraccini sale il 
ricordo di un viaggio a Parma nella “estate del ‘31”, e di una “ricognizione artistica” tra gli 
affreschi del Correggio ed il Teatro Farnese. Leonetta riserva inoltre alcune righe ad 
un’opera che lei stessa aveva eseguito nell’autunno del 1933: un ritratto di Achille 
Campanile in seguito esposto alla Biennale di Venezia. Chiude con un altro riferimento ai 
lazzi antifascisti di Leo Longanesi (l’operazione di riqualificazione della figura di 
Longanesi, la sottolineatura della sua autonomia culturale e di un distacco critico dalla 
retorica fascista avevano avuto un precedente in 1961, n. 91).   
 
130. A. BANDINELLI, La macchina contro la città, ibid., p. 13. Circa un mese 
prima, Barolini aveva recensito The city in history di Lewis Mumford (1961, n. 111). Nel 
presente scritto è Bandinelli a mettere a fuoco la figura “dell’urbanista, sociologo e 
scrittore” statunitense. Il collaboratore de “Il Mondo” traccia il profilo di Mumford, 
ricostruendone il pensiero specie in relazione alle battaglie “contro la civiltà delle 
macchine ottocentesche” e contro “l’alienazione dell’uomo di fronte alla macchina” 
(posizioni umanistiche di “libertà” dell’uomo dalla tecnica che, tra architettura ed arte – 
versante in relazione al quale determinanti erano i testi di Ragghianti - erano centrali nelle 
battaglie degli uomini de “Il Mondo”). Analizzato, inoltre, “l’impulso umanitario e 
costruttivo” di Mumford, la sua propensione per Wright ed una “civiltà organica” (anche 
l’ostilità al razionalismo e la scelta del versante organico e “romantico” sono posizioni 
comuni agli autori delle pagine d’arte de “Il Mondo”; a tal proposito e in relazione alla 
pittura si veda, per esempio, 1957, n. 48; 1960, n. 94; 1961, n. 14).     
 
131. A. RINALDINI, Pellegrinaggio romantico (“Mostre spagnole”), ibid. 
Rinaldini analizza la mostra dell’arte romanica (“settima esposizione internazionale 
promossa dal Consiglio d’Europa”) aperta a Barcellona e a Santiago di Compostela. 
Esposizione poco convincente, chiosa il collaboratore de “Il Mondo”: “il romanico è uno 
stile non soltanto monumentale, ma addirittura urbanistico; e quando in una esposizione 
per illustrarlo si è costretti a ricorrere a centinaia di fotografie, si dimostra, a pieno, che il 
bersaglio non è stato raggiunto”. Altro difetto della mostra, “il criterio anarchico di scelta 
delle varie nazioni partecipanti”. Dalla disamina di alcuni dei pezzi in mostra, Rinaldini 




132. A. TODISCO, L'asino di Goya (“Usi e costumi”), ibid., p. 16. Il Panico di 
Goya, il suo Colosso del Prado sono evocati da Todisco come “simbolo calzante” della 
minaccia atomica che incombeva sul mondo. In questo contesto, il “piccolo asino bianco 
che in mezzo al tumulto generale se ne sta quieto, immobile”, dava rappresentazione 
simbolica della folla “che non crede allo scoppio di una guerra atomica”.       
 
133. S. BOTTARI, Un monumento in esilio (“La cattedrale di Cefalù”), XIII, 40, 
3 ottobre 1961, p. 13. Recensione di Il Duomo di Cefalù di Guido di Stefano (Palermo, 
Italiamondo, 1960), studio “estremamente acuto e penetrante” su “una grande opera 
architettonica rimasta incompiuta”.  
 
134. A. MEZIO, L'abate delle grotte, ibid. Scritto in memoria dell’abate Breuil, da 
poco scomparso. “L’autorità dello studioso non era incontestata”, scrive Mezio, “anzi qua e 
là dava luogo a qualche riserva, ma il personaggio si imponeva per la simpatia e la lena che 
portava nel proprio lavoro”. L’abate “era insomma uno di quei franchi tiratori della scienza 
che la cultura accademica non riesce completamente ad assimilare né completamente a 
respingere”: “i quarantamila anni su cui spaziavano le sue conoscenze erano in sostanza 
una ipotesi di lavoro, e quest’ipotesi puo’ passare anche per scienza, dal momento che deve 
appoggiarsi sui dati della paleontologia, ma restano sempre una scienza ad aria compressa, 
cioè in gran parte congetturale”. La chiusa di Mezio è ironica: “viste attraverso l’ottica di 
Picasso e Braque, Altamira e Lascaux… diventano di una esasperata modernità”: “non a 
caso l’abate Breuil… era diventato, alla fine della sua carriera, un autore per strenne di 
lusso alla Skira”.  
 
135. A. CEDERNA, Il parroco ribelle (“Il giardino d'Europa”), XIII, 41, 10 
ottobre 1961, p. 13. “La amministrazione della Pubblica Istruzione si è costituita parte 
civile nel procedimento penale pendente contro i responsabili di un grave atto di 
vandalismo: la demolizione della chiesa quattrocentesca di S. Pietro a Stezzano, a pochi 
chilometri da Bergamo” (sulla chiesa anche 1961, n. 144). L’intervento della Pubblica 
Istruzione, commenta Cederna, poteva essere considerato “come un altro sintomo di quel 
certo risveglio della coscienza pubblica” testimoniato, per esempio, dalla costituzione di 
nuove associazioni “in difesa di luoghi particolarmente belli” (sui protagonisti di tale 
“risveglio della coscienza”, 1961, n. 138). In relazione al caso di Stezzano, il collaboratore 
de “Il Mondo” mette a fuoco la figura dell’“eroe della vicenda”, “un parroco che è stato 
capace, usando la furberia, il piccone e l’ignoranza pubblica, di sfidare le denunce e le 
ingiunzioni”.  
 
136. E. NISSIM, La visitatrice solitaria (“Aria di Londra”), ibid. Nel corso di un 
soggiorno londinese, Nissim visita le sale della Grosvenor Gallery, in cui in quei giorni 
erano raccolte opere del pittore Jan Le Witt. Problemi storico-artistici lasciano presto 
spazio alla cronaca mondana: l’attenzione del collaboratore de “Il Mondo” è colpita in un 
primo tempo da un “giovane gentleman” che accoglieva ogni visitatore “come persona 
attesa”; in seguito, da una donna che pareva “una intenditrice d’arte – forse – o una 
pittrice”, irresistibilmente attratta da un quadro intitolato Crostacei.   
 
137. E. BATTISTI, Dei e semidei del Rinascimento, XIII, 42, 17 ottobre 1961, p. 
13. Recensione de L’ideale eroico del Rinascimento e le sue premesse umanistiche di 
Georg Weise (Napoli, Edizioni Scientifiche Italiane, 1961). La pubblicazione giungeva 
“nel momento più propizio”, scrive Battisti, “quando, dopo il Congresso dello scorso anno, 
promosso dall’Accademia Nazionale dei Lincei, i problemi della periodizzazione e 
definizione del Rinascimento sono ritornati in primo piano”. Nel suo studio, Weise ha 
esteso “l’indagine ai testi filosofici, poetici, religiosi, politici coevi, ma senza in realtà 
uscire mai dall’ambito figurativo”; “ha solo ampliato l’analisi del concetto di immagine 
includendovi anche la immagine non realizzata graficamente o plasticamente, assunta cioè 
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come formula letteraria o linguistica”. 
 
138. A. CEDERNA, Contrattacco (“Il giardino d'Europa”), ibid. Al “risveglio 
della coscienza pubblica” di fronte alle violenze perpetrate ai danni dei beni artistici e 
naturali, Cederna aveva fatto riferimento la settimana precedente (1961, n. 135). Nel 
presente scritto è analizzata l’attività delle associazioni costituitesi in quei mesi in difesa 
dei monumenti e del paesaggio: “la Società Amici di Bormio in Valtellina”; “la Società 
Ortese”; “la Società degli Amici di Bocca di Magra”. La Società Ortese aveva pubblicato 
“un bel manifesto firmato, oltre che da professori, giornalisti e scrittori, anche da… pittori 
e scultori (Fontana, Fabbri, Maccari, Sassu)”. Il testo della Società degli Amici di Bocca 
era stato firmato da “l’editore Einaudi… Piovene e Quarantotti Gambini, Chiaromonte e 
Vittorini”.  
 
139. A. CEDERNA, La lezione olandese (“Urbanistica in Europa”), XIII, 43, 24 
ottobre 1961, pp. 5-6. Proseguono le inchieste di Cederna sull’architettura europea (in un 
primo tempo, Cederna aveva analizzato il caso inglese: 1959, n. 146; 1960, nn. 12, 53; in 
seguito si era soffermato sulla Danimarca, 1960, nn. 82, 87; sempre sull’Olanda, 1961, nn. 
149, 158). L’Olanda, scrive il collaboratore de “Il Mondo”, era “un paese che, grazie a un 
prodigioso impegno sociale e a una pianificazione coordinata… ha saputo superare ostacoli 
colossali e creare le condizioni migliori per la vita di tutti i suoi abitanti, con ordine e 
fantasia insieme”. La prima parte dello scritto è dedicata ad alcune “immagini di 
paesaggio” olandese: “paesaggio rurale delle nuove terre ricavate… dal prosciugamento 
del mare”; paesaggi urbani e di periferia. La seconda parte del testo ha come tema le aree 
verdi, argomento sul quale Cederna imposta un impietoso confronto con la situazione delle 
città italiane.   
 
140. S. MESCHINI, L'archeologo dilettante (“Italia minore”), ibid., p. 7. Oggetto 
del breve scritto di Susanna Meschini, la bizzarra figura di un “archeologo dilettante” 
conosciuto qualche tempo prima a Veio.   
 
141. A. RINALDINI, Il dotto Mantegna (“Sulla mostra mantovana”), ibid., p. 13. 
La recensione della “mostra del Mantegna a Mantova” è preceduta da alcune note sullo 
stato degli studi su un artista che, “come Correggio”, “è rimasto… tagliato fuori dalle 
discussioni sul rinascimento” (“l’unico saggio rispettabile”, scrive Rinaldini, “è quello di 
ottima storia della cultura, premessa dal Coletti alla sua monumentale edizione a colori 
della Camera degli Sposi”). Riguardo al problema della “attualità del Mantegna”, Rinaldini 
fa inoltre riferimento ad alcune delle relazioni presentate al convegno “su Arte pensiero e 
cultura a Mantova nel primo rinascimento in rapporto con la Toscana e con il Veneto, 
tenutosi alla fine del mese scorso a Firenze, Venezia e Mantova”. 
 
142. A. BANDINELLI, Un secolo di scultura, ibid. Recensione di La sculpture de 
ce siècle di Michel Seuphor (Neuchâtel, Griffon, 1959). Le precedenti analisi sui problemi 
della scultura contemporanea erano state prodotte perlopiù da Alfredo Mezio (per gli 
interventi del critico d’arte de “Il Mondo” sulla plastica del Novecento si veda 1957, n. 
169; 1960, n. 95; 1961, nn. 49, 61). Nel presente scritto, riconosciuto che “nel panorama 
delle arti… la scultura resta un po’ confinata da parte, in un ruolo di cenerentola”, 
Bandinelli attribuisce parte della difficoltà incontrata dagli studiosi al fatto che “alle origini 
della scultura moderna si trova una personalità complessa, ma lontana, quale è Rodin”, e, 
“al di là di Rodin”, “poco più che l’accademia”. Tra le critiche mosse dal collaboratore de 
“Il Mondo” a Seuphor, la mancanza di un “apprezzamento” nei confronti di Maillol e di 
Despiaux, a fronte della “onorevole parte” riservata nel volume a Bourdelle, “letterario 
almeno quanto Rodin, senza peraltro averne la tensione” (contro la letterarietà dell’opera di 
Martini, invece, si era schierato Mezio nel citato 1961, n. 49). “Dimenticate”, nel libro, 
anche le figure di De Fiori (anche su De Fiori, Bandinelli era in accordo con Mezio, che 
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allo scultore aveva riservato commenti benevoli nel citato 1957, n. 169) e Hedwig Haller-
Braus: la concessione dello spazio meritato all’opera dei due artisti avrebbe permesso allo 
studioso di non indulgere nei confronti degli scultori che avevano intrapreso “la via più 
facile verso un astrattismo senza residui”. È proprio alle ultime ricerche nel campo della 
plastica che, ancorché in via problematica, Bandinelli riserva la chiusa dell’articolo: “non 
resta forse, che seguire quegli scultori che hanno abbandonato definitivamente marmo e 
scalpelli per affrontare, fiamma ossidrica alla mano, le rotaie, i chiodi e i ferri vecchi”. 
 
143. L. CANIATO, Venezia sbagliata (“Una mostra a Palazzo Ducale”), XIII, 
44, 31 ottobre 1961, p. 13. Caniato mette la lente sulla mostra “Errori problemi 
prospettive della urbanistica veneziana, organizzata dalla locale Sezione di Italia Nostra, a 
Palazzo Ducale” (su Venezia urbanistica, nei mesi precedenti, oltre a Caniato erano 
intervenuti anche Cederna e L’Invitato, 1959, n. 149; 1960, n. 22; 1961, nn. 18, 51, 53, 56, 
66, 83). La mostra analizzava la situazione veneziana a partire dal 1846 e, riguardo al 
problema del futuro della città, poneva gli amministratori di fronte ad un bivio: “la 
possibilità di una Venezia futura, affidata per la conservazione delle sue architetture alle 
soprintendenze, e per la sua vita all’industria alberghiera; oppure una Venezia – ed è chiaro 
che ci si batte per questa seconda ipotesi – che continui ad essere in primo luogo una città, 
cioè la sede di una comunità urbana”.    
 
144. A. CEDERNA, Il sopraluogo (“I vandali in casa”), ibid. Cederna torna sulla 
demolizione della chiesa di S. Pietro a Stezzano (per il primo scritto sul caso, 1961, n. 
135). Sulla vicenda, “è nato un procedimento penale nel quale la Pubblica Istruzione si è 
costituita parte civile, per chiedere il risarcimento dei danni patiti dal patrimonio artistico 
nazionale”. In quei giorni, sulle “macerie della chiesa”, era stato effettuato un sopralluogo 
da parte del parroco, dell’“avvocato difensore”, dell’“ispettore della Soprintendenza”. Dal 
loro incontro, commenta Cederna, non ci si sarebbe dovuti aspettare più che conversazioni 
articolate attorno a “questioni marginali, vagamente estetico-qualunquistiche”.  
 
145. F. DONINI, I cavalli in città (“Aria di Londra”), XIII, 45, 7 novembre 1961, 
p. 7. Tra le pagine del diario di viaggio di Donini, qualche riga è riservata al volto 
architettonico di Londra: “tornato a Londra, dopo quattro anni di assenza, mi avevano detto 
che l’avrei trovata cambiata”, “avevo sentito dire che alcuni orribili grattacieli sciupavano 
ormai l’antica skyline, e che molti edifici nuovi, di stile americano modificavano lo aspetto 
della città”. Il collaboratore de “Il Mondo” si affaccia al “ponte di Westminster”, e constata 
che, al contrario di quanto avevano voluto fargli credere, “la vecchia Inghilterra c’è 
ancora”, i “nuovi edifici” “non ci stanno affatto male”, “fanno il possibile per armonizzare 
le loro linee moderne con l’architettura vittoriana”.   
 
146. A. CEDERNA, Il mare di pietra (“La città eternit”), ibid., p. 13. L’analisi 
della situazione di Roma prende il via dalla disamina di un articolo comparso nel 
“Messaggero” il 24 ottobre; nel testo, erano messi sotto lente di ingrandimento tutti i 
problemi della capitale, “dai trasporti pubblici al piano regolatore, dalla legge speciale ai 
servizi principali, dal verde al traffico”. “La decomposizione di Roma”, scrive il 
collaboratore de “Il Mondo”, “trova un’eco sempre più vasta e costernata, oltre che nella 
nostra stampa meno asservita, nell’opinione pubblica più qualificata dei paesi stranieri”: 
nel caso specifico, sono pubblicati alcuni stralci di articoli comparsi “nel giornale di 
Amsterdam, Het Vrije Volk” (sui commenti della stampa internazionale, costante era stato 
l’interesse di Cederna: si veda, per esempio, 1958, n. 85; 1960, n. 35).  
 
147. S. BOTTARI, I siciliani del Cinquecento, ibid. Recensione di Architettura del 
Cinquecento in Palermo di Giuseppe Spatrisano (Palermo, Flaccovio, 1961). Nel volume, 
scrive Bottari, era leggibile, “come filigrana”, un pregiudizio “perentoriamente negativo” 
nei confronti dell’architettura in Sicilia. Pregiudizio che, spiega il collaboratore de “Il 
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Mondo”, era da ricondurre alla persistenza del mito vasariano della superiorità dell’arte 
fiorentina del Quattrocento.     
 
148. L'INVITATO, La corte scava (“I giorni”), ibid., p. 16. “Come tutti gli anni, il 
re Gustavo VI Adolfo di Svezia era venuto in questa zona dell’alto Lazio [San Giovenale] 
a scavare”: i resti trovati erano quelli d’una città che “forse era quella menzionata da Tito 
Livio nelle sue storie”, “Contenebra, o Cortuosa”. L’Invitato è attratto dagli aspetti 
mondani connessi con l’arrivo in Italia del sovrano e, in particolare, offre il ragguaglio 
dell’incontro di Alfonso VI con i giornalisti.  
 
149. A. CEDERNA, Il bosco di Amsterdam (“La lezione olandese”), XIII, 46, 14 
novembre 1961, p. 7. Secondo scritto di Cederna dall’Olanda (per il primo scritto della 
serie, 1961, n. 139; sempre sull’Olanda, 1961, n. 158). Il collaboratore de “Il Mondo” si 
concentra su Amsterdam, “esempio eccezionale” di come l’Olanda avesse saputo 
“impostare un nuovo rapporto tra città e campagna, realizzare il nuovo equilibrio tra vita di 
lavoro e vita di ricreazione”. “In un paese civile come l’Olanda”, continua Cederna, 
“l’espansione” avviene “a quartieri separati da aree verdi, per la ricreazione e lo sport, in 
modo che tutti, ovunque abitino, abbiano a disposizione a poche centinaia di metri da casa 
le migliori opportunità per svagarsi”. Spazio consistente è dato inoltre alle aree verdi 
disposte lungo le “tre distinte direttrici di espansione” della città; in particolare, è 
analizzato il “Bosco”, “nella zona sud della città, uno dei capolavori dell’urbanistica 
moderna”. 
 
150. A. RINALDINI, L'Enciclopedia e gli stili, ibid., p. 13. Rinaldini dà notizia 
della pubblicazione del “sesto volume dell’Enciclopedia Universale dell’Arte” (sulla 
Universale anche 1960, n. 157), recensisce il testo e infine sintetizza “ciò che c’è di nuovo 
nel metodo storico messo in luce dall’Enciclopedia”: “anzitutto”, scrive, “va scomparendo, 
in tutto il mondo, la figura dello studioso autoritario che si vale, come strumento di lettura 
ed interpretazione, del suo intuito e del suo occhio non sostenuto dai documenti”. 
 
151. A. BANDINELLI, Matematic 47 (“Aria di Parigi”), ibid. A Parigi, Bandinelli 
era stato attirato dalla performance di tre artisti che, nel “cortile esterno” del Musée 
National d’Art moderne, servendosi di un “congegno” costituito da “una serie incredibile 
di ruote, ingranaggi, palette”, collegati a “certe pennellesse” (il congegno prendeva il nome 
di “Matematic 47”), facevano arte “a macchina”. “Surrealismo spicciolo, senza più segreti 
dolori, senza rivolte e senza passioni, una autentica bizzarria”, commenta il collaboratore 
de “Il Mondo”, che nello stesso giorno aveva avuto modo di incontrare un “poeta 
nordafricano, anch’egli surrealista, anzi uno dei migliori del gruppo dei fedeli di André 
Breton”, e di discutere con lui dell’attualità delle poetiche di matrice freudiana.      
 
152. R. ASSUNTO-G. CALOGERO, Demolirlo o nasconderlo? (“Il monumento 
littorio di Bolzano”), XIII, 47, 21 novembre 1961, pp. 11-12. Assunto scrive a Guido 
Calogero, il quale aveva proposto “di toglier di mezzo con cerimonia solenne il 
monumento eretto a Bolzano” (il riferimento è da ricondurre al Monumento della Vittoria 
progettato da Marcello Piacentini). Assunto, pure concordando con il collaboratore de “Il 
Mondo” sui caratteri di un monumento simbolo “di oppressione e di presunzione”, 
dissentiva sulla opportunità della demolizione. Calogero replica affermando che “rispetto 
agli edifici la libertà del demolirli non puo’ essere inferiore a quella dell’erigerli”; “bisogna 
evitare”, conclude, “di lasciarsi prendere in ogni caso, da quello che chiamerei l’eccesso 
del gusto storico”. 
 
153. L. CECCHI PIERACCINI, Il pittore a due mani (“Aneddoti e occasioni”), 
ibid., p. 13. Alla ricerca delle fonti letterarie delle proprie pagine di ricordi, Leonetta 
Cecchi Pieraccini ragiona attorno a due volumi letti qualche anno prima e “dai quali gli 
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aneddoti e le occasioni sorsero memorabili come da incontri di vita”: Propos de peintre. 
De David à Degas di Jacques-Émile Blache (Paris, Émile-Paul, 1919), Souvenirs sur Paul 
Cézanne: une conversation avec Cézanne di Émile Bernard (Paris, Michel, 1926). Del 
primo volume sono riportate alcune righe centrate sulle figure di Henri Fantin Latour, 
Renoir, Cézanne, Vuillard; per quanto concerne le confessioni di Cézanne, spazio è dato ad 
alcuni giudizi sui colleghi – tra i quali l’odiato Gauguin – e ad alcune rivelazioni in merito 
all’amore dell’artista nei confronti dell’opera di Poussin. In un altro paragrafo, dedicato ad 
una conferenza romana di Aldous Huxley, Leonetta aggiunge qualche nota ai frequenti 
riferimenti ad Amerigo Bartoli.   
 
154. A. CEDERNA, Roma e Venezia (“Il giardino d'Europa”), ibid. Era 
“imminente, da parte del Consiglio Superiore dei Lavori Pubblici, una decisione sul piano 
regolatore di Roma”, “cioè su quel vergognoso elaborato” che, come sosteneva “l’opinione 
pubblica più qualificata, dalla stampa non asservita agli enti tecnici e di cultura”, 
necessitava di “una revisione integrale” (sul piano di Roma, 1959, nn. 10, 15, 20, 28, 34, 
37, 45, 58, 79, 90, 116, 122, 145; 1960, nn. 19, 48, 134, 142, 158; 1961, n. 161). C’era, 
tuttavia – prosegue Cederna – “un precedente che potrebbe indurre a un non eccessivo 
pessimismo, ed è il caso di Venezia”: in quel caso, il Consiglio “riuscì a comportarsi 
lodevolmente, stralciando dalla approvazione del piano sia il centro direzionale che la 
strada translagunare” (sulle sorti di Venezia urbanistica, 1959, n. 149; 1960, n. 22; 1961, 
nn. 18, 51, 53, 56, 66, 83, 143). 
 
155. J. R. WILCOCK, La Venere tagliata (“Lo spettatore volante”), ibid., p. 14. 
Discorso generale sul potere politico e la censura che segnala, tra i casi più eclatanti, quello 
capitato qualche tempo prima in Spagna: Franco aveva ordinato “che alle fotografie della 
Venere dello Specchio di Velázquez venga tagliata la parte di sotto”. 
 
156. E. BATTISTI, Le idee di Andrea, XIII, 48, 28 novembre 1961, p. 13. 
Recensione della monografia di Mario Salmi su Andrea del Castagno (Novara, Istituto 
Geografico De Agostini, 1961). Il volume, scrive Battisti, è “un esempio di come sia 
indispensabile uno studio accuratissimo dei fenomeni stilistici, esteso dalla pittura alle altre 
arti”; nel testo, inoltre, l’autore “caratterizza… in modo ineccepibile, il carattere del 
maestro”.  
 
157. A. CEDERNA, Parole in libertà (“Cronache dell'urbe”), ibid. Ancora su 
Roma “ultima capitale del mondo in fatto di verde pubblico” (sul verde a Roma, scritti di 
poco precedenti sono 1961, nn. 27, 28, 70, 86). Le cifre, continua Cederna, “dicono ancora 
poco”: andavano infatti considerati “la qualità e la distribuzione delle zone verdi di Roma, 
il fatto che la maggior parte di esse o sono congestionate dal traffico o sono praticamente 
inaccessibili alla maggior parte della popolazione”. Stridente era il contrasto con quanto 
“l’ufficio stampa del Comune” aveva asserito nel suo “notiziario quotidiano”: se da un lato 
era stata taciuta la “sistematica opera di spoliazione attuata dall’amministrazione”, 
dall’altro si era affermato che nel nuovo piano “la disponibilità di verde sarà tale e tanta da 
non fare più sfigurare Roma di fronte alle principali metropoli europee”.   
 
158. A. CEDERNA, La rinascita di Rotterdam (“La lezione olandese”), XIII, 49, 
5 dicembre 1961, pp. 5-6. Terzo scritto sulla situazione urbanistica in Olanda (per i due 
scritti precedenti, 1961, nn. 139, 149). Cederna mette la lente sulla città di Rotterdam, 
“l’unica città in Europa, come vuole una frase ormai comune, che ha saputo convertire in 
trionfo i disastri della guerra”. Tanto per cominciare, scrive il collaboratore de “Il Mondo”, 
“a un anno dalla fine della guerra Rotterdam aveva il suo nuovo piano regolatore”: il centro 
urbano “è oggi ricostruito per tre quinti, e la città, in piena espansione edilizia e industriale, 
è diventata il secondo porto del mondo”. Immune dagli “interessi privati”, la città era 
risorta con “un grandioso centro urbano creato dall’uomo per l’uomo”, ed un progetto che 
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attribuiva “a vari settori della città… una prevalente funzione specifica”. 
 
159. P. SCARPELLINI, Un panorama di lusso, ibid., p. 13. Scarpellini analizza il 
primo numero di “Art de France”, rivista che, raccogliendo “argomenti dalla preistoria ai 
nostri giorni”, vuole “fare il punto degli studi storico-artistici del paese”. Tra gli autori di 
“Art de France”, “fianco a fianco con gli specialisti e gli studiosi, ecco artisti, scrittori, 
giuristi ed insomma uomini di ogni cultura che collaborano ad un vastissimo panorama”. 
Scarpellini si sofferma su alcuni dei saggi contenuti nel fascicolo, in particolare quelli 
firmati da studiosi celebri come Charles Sterling (sul cui volume sulla natura morta “de 
l’antiquité à nos jours”, Paris, Tisné, 1959, si era soffermato qualche mese prima Alfredo 
Mezio, 1961, n. 44) e Denis Mahon.    
 
160. A. RINALDINI, Il bello popolare, ibid. A testimonianza di un interesse sempre 
più vivo da parte di critica e pubblico nei confronti dell’arte popolare, erano uscite “due 
opere”: la “bella antologia di pitture votive curata tempo fa dal pittore Arnoldo Ciarrocchi” 
e  quella, “più recente, che illustra la raccolta del Santuario del Monte di Cesena” (la 
pubblicazione di Ciarrocchi, Le tavolette votive italiane, era stata edita nel 1960 a Udine 
per i tipi della casa editrice Doretti; il secondo volume cui fa riferimento Rinaldini è Ex 
voto del Santuario della Madonna del Monte di Cesena, Santa Maria del Monte 1961). Lo 
scritto di Rinaldini si inserisce nel filone – centrale sulle colonne de “Il Mondo” – della 
riqualificazione dell’arte dei primitivi, riqualificazione promossa fin dai primi anni di vita 
del periodico in primo luogo da Alfredo Mezio, critico d’arte del settimanale (l’interesse 
degli autori de “Il Mondo” nei confronti dell’antiaccademismo e dell’antiformalismo dei 
primitivi è vivo dai primi anni di vita del settimanale - 1950, nn. 13, 30; 1952, nn. 24, 35, 
75 – agli ultimi scritti di Alfredo Mezio, per esempio 1957, n. 80, 1961, n. 10; della 
medesima matrice culturale è l’attenzione degli autori de “Il Mondo” nei confronti dell’arte 
dei bambini, attenzione cui è facile ricondurre, per esempio, lo scritto 1960, n. 86; dello 
stesso Rinaldini è 1961, n. 166).  
 
161. A. CEDERNA, La sorte di Roma (“Cronache dell'urbe”), XIII, 50, 12 
dicembre 1961, p. 13. La questione del piano regolatore di Roma viene rimessa sul banco 
da Cederna a tre settimane dalla pubblicazione di Roma e Venezia (1961, n. 154). Il 
collaboratore de “Il Mondo” esamina il “cauto generico semiermetico” parere che, in 
merito, il Consiglio Superiore dei Lavori Pubblici aveva espresso, e individua “quanto puo’ 
esserci di meno negativo per quel che resta dell’avvenire di Roma”. Il testo è ripartito in 
più sezioni: “circolazione e rete stradale”; “zona centrale”; “zone di espansione”; “agro 
romano”; “centri direzionali”; “verde pubblico”; “fasi di attuazione”; “politica delle aree”. 
La conclusione è che, “di fronte al piano del Comune, qualche passo avanti è 
indubbiamente stato fatto, alcune delle più nefaste previsioni sono state modificate”; 
“d’altra parte le aumentate densità, le contraddittorie previsioni per il centro storico e per 
l’Agro, paiono fatte apposta per accontentare proprietari e costruttori”.    
 
162. L. CECCHI PIERACCINI, Un modello caustico (“Aneddoti e occasioni”), 
ibid. “Nella primavera del 1934”, attacca Leonetta Cecchi Pieraccini, “un gentiluomo della 
più alta aristocrazia italiana, fece varie sedute nel mio studio per un ritratto di una certa 
importanza”; il nobile, continua la collaboratrice de “Il Mondo”, “ingannò il tedio delle 
pose con il racconto di fatterelli e pettegolezzi della società che più frequentava”. In un 
altro paragrafo, Leonetta riferisce del “continuo spettegolare di satire e aneddoti fascisti e 
antifascisti” negli ambienti della Mostra della Rivoluzione.   
 
163. A. CEDERNA, Il grande problema (“Traffico in città”), XIII, 51, 19 
dicembre 1961, p. 13. Cederna si sofferma su “quanto ha ripetutamente scritto [nelle 
riviste “Le Strade”, “Critica Sociale”, “Rivista di Ingegneria”] in questi ultimi tempi” e in 
merito ai problemi del traffico nelle città italiane, “il professor Vincenzo Columbo del 
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Politecnico di Milano” (sulle posizioni espresse da Columbo in merito a problemi 
urbanistici si veda anche 1961, n. 125). L’ingegnere aveva messo “insieme una specie di 
decalogo elementare dal quale tecnici, non tecnici e uomini della strada potrebbero 
imparare qualcosa”. Tra i punti sollevati, per esempio, la costruzione della “città nuova non 
sopra ma accanto all’antica”; “il decentramento delle industrie fuori città”; “la necessità per 
i comuni di impostare una politica fondiaria, per l’acquisizione di ingenti demani 
comunali”.  
 
164. L. CANIATO, I custodi del disordine (“Venezia in pericolo”), ibid. Caniato 
torna ad occuparsi della situazione urbanistica di Venezia (sulla città, in precedenza, 1959, 
n. 149; 1960, n. 22; 1961, nn. 18, 51, 53, 56, 66, 83, 143, 154): “è stato presentato in questi 
giorni alla Commissione Edilizia del Comune di Venezia il noto progetto (o altro simile) 
per la costruzione di un grande fabbricato ad uso albergo nell’area sul Rio delle Burchielle 
vicino a Piazzale Roma, area che è attualmente occupata da un complesso di casette 
settecentesche, che dovrebbe naturalmente venir demolito”. Casette che, ricorda Caniato, 
“il Piano Regolatore ha incluso… tra gli edifici protetti”. Caniato conclude occupandosi 
delle “modifiche [al Piano] fatte tra grandi assicurazioni di adeguarsi al voto del Consiglio 
Superiore dei LL. PP.”; afferma, a tal proposito, che era “necessario porre a fianco del 
Comune un potere che muova da differenti interessi”, disposto ad accogliere con spirito 
equanime le indicazioni fornite dal Consiglio Superiore. 
 
165. A. CEDERNA, Tecnici e padroni (“Gli sviluppi di Roma”), XIII, 52, 26 
dicembre 1961, p. 13. “Una più stretta collaborazione fra gli architetti e gli operatori 
economici, un dialogo fra tecnici e uomini di cultura da una parte e i rappresentanti delle 
maggiori categorie produttive dall’altra: questo il tema del primo Convegno sugli Sviluppi 
di Roma… tenuto due settimane fa per iniziativa dell’Istituto Nazionale di Architettura”. 
Scettico circa lo “scopo” che gli organizzatori del convegno si erano prefissi, Cederna 
afferma di essere “fra coloro che non credono a un tentativo come questo”: temeva, da 
parte di ingegneri e architetti, “la resa senza condizioni ai padroni della città”, vale a dire a 
commercianti, albergatori, industriali, costruttori che, con “tutta la loro congenita 
arretratezza e faziosa ottusità”, non avrebbero accettato “di spogliarsi della propria 
fisionomia e di lottare contro i propri interessi”.  
 
166. A. RINALDINI, Siciliani anonimi, ibid. Dopo Il bello popolare (1961, n. 160; 
in nota a quello scritto, qualche pezza d’appoggio in merito alla attenzione costante degli 
autori de “Il Mondo” nei confronti dell’arte popolare), altro articolo di Rinaldini centrato 
sull’arte dei primitivi. Il presente scritto si informa di una recensione a Cultura figurativa 
popolare in Sicilia di Antonio Buttitta (Palermo, Flaccovio, 1961), “libro strenna, con 
fotografie in nero e a colori, di Enzo Sellerio, di grande suggestione ed eleganza”. Il libro, 
continua Rinaldini, “è uno dei più densi di notizie, di documenti, di idee che siano stati mai 
scritti sull’argomento: dall’arte tessile a quella ceramica, dagli ex voto ai carretti, dal 
costume all’oreficeria, dai dolci rituali alle insegne”. Buttitta aveva voluto dimostrare che 
“l’arte popolare siciliana non è un archivio di forme artistiche tramontate, ma una realtà 
ricca di interna dinamica, le cui leggi di sviluppo sono identiche a quelle che governano 
tutti i fatti storici”; nel volume, insomma, “vediamo… distaccarsi il popolare come un 
ramo autonomo di cultura”. Lungo una straordinaria continuità di gusto, di riferimenti alla 
cultura popolare, specie siciliana, l’allusione al “carretto dipinto” fa eco allo scritto che al 






1. L. BERGEL, Il mito dell'avanguardia, XIV, 1, 2 gennaio 1962, p. 9. Discorso 
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generale sulle avanguardie letterarie e musicali, nel quale è fatta menzione del saggio di 
Alfredo Parente L’astrattismo nelle arti figurative e la musica, contenuto nel volume 
Castità della musica (Torino, Einaudi, 1961).   
 
2. G. RAIMONDI, Una illustrazione per Valéry (“Il cielo della stanza”), ibid., p. 13. 
“Correva l’anno 1927” quando Raimondi disse “all’amico disegnatore” Leo Longanesi che 
avrebbe voluto “un disegno, da illustrare il Signor Teste di Valery” (negli anni tra le due 
guerre, Raimondi aveva collaborato con l’“Italiano”, rivista diretta proprio da Longanesi; 
in relazione alle posizioni culturali espresse dagli autori de “Il Mondo”, si è più volte 
insistito sul rapporto di discendenza dalla cultura di fronda). I costanti riferimenti, sulle 
colonne de “Il Mondo”, a Leo Longanesi, rivelano l’importanza del magistero 
longanesiano per gli uomini che nel secondo dopoguerra si erano stretti attorno a Mario 
Pannunzio (per alcuni omaggi alla figura di Longanesi, a firma Leonetta Cecchi Pieraccini 
e Alfredo Mezio, si veda 1961, nn. 29, 91, 129).  
 
3. A. BIANCHINI, Il testamento di Thurber, ibid. Medaglione dedicato all’“umorista 
James Thurber”, da poco scomparso. Angela Bianchini traccia il profilo dell’americano, 
per anni vignettista del “New Yorker”. “Il testamento” cui la collaboratrice de “Il Mondo” 
fa riferimento nel titolo del presente articolo consiste nella “intervista immaginaria” 
concessa da Thurber al “suo quasi-concittadino Graves Moreland, pubblicata in agosto nel 
Literary Times”.  
 
4. (n. f.), Intellettuali orgiastici (“Taccuino”), XIV, 2, 9 gennaio 1962, p. 2. Gli autori 
della pagina politica de “Il Mondo” prendono di mira Panfilo Gentile: la spaccatura tra 
l’intellettuale e i collaboratori de “Il Mondo” si era consumata circa un decennio prima, e 
da allora le polemiche non erano mancate (l’ultimo scritto di Gentile a comparire ne “Il 
Mondo” era stato Il pensiero dei Greci, 7 luglio 1951). Nel presente “Taccuino”, sono 
riportate alcune righe di uno scritto di Gentile comparso pochi giorni prima nel “Corriere 
della Sera”, scritto articolato attorno alla tesi che “tutti gli intellettuali di sinistra sono 
decadenti, e tutti i decadenti di sinistra”. In particolare, l’intellettuale e giornalista del 
“Corriere” si era accanito contro Picasso: secondo Gentile, “se Picasso non avesse avuto 
l’accortezza di fare il comunista si sarebbe trovato di fronte tutta l’ecumene rossa”. Per 
Gentile, “assimilati ai comunisti sono tutti gli altri” intellettuali, “anticomunisti, socialisti, 
democratici, cattolici”, “tutti mossi da ragioni sordide”. Insomma, secondo Gentile la 
sinistra era in tutto il mondo “orgiastica, lubrica e bacata”.    
 
5. A. ZANON DAL BO, I custodi del disordine (“Lettere scarlatte”), ibid., p. 12. 
Zanon Dal Bo, assessore del Comune di Venezia, scrive al direttore de “Il Mondo” in 
difesa dell’operato della Giunta e replica ad “alcune notizie inesatte o incomplete” fornite 
qualche settimana prima da Lanfranco Caniato (1961, n. 164).  
 
6. A. CEDERNA, Una città a dispetto (“Gli sviluppi di Milano”), ibid., p. 13. 
Ennesima disamina della situazione urbanistica in Italia nel secondo dopoguerra: “da noi”, 
“al miracolo italiano ha fatto riscontro l’epoca più nefasta per l’assetto urbanistico del 
nostro Paese”. Cederna mette la lente, in particolare, sul caso milanese, alla luce delle 
conclusioni emerse dal “convegno sugli sviluppi” della città, “organizzato dal collegio 
regionale lombardo degli architetti”: in particolare, è messo a fuoco lo sviluppo di una 
“città satellite” “al nord di Milano”, “nella zona delle Groane folta di boschi di pini” (per 
gli ultimi scritti su Milano urbanistica, 1960, nn. 58, 68, 148). Nelle stesse settimane 
avevano avuto luogo anche “il convegno di Italia Nostra sulla Brianza”, “il convegno di 
studi giuridici per la tutela del paesaggio a San Remo” e quello, di argomento analogo, 
“indetto dalla Giunta Valdostana”.   
 
7. A. RINALDINI, I ticinesi vaganti per l'Italia, ibid. Recensione di Artisti ticinesi a 
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Venezia dal XV al XVIII secolo di Ugo Donati (Lugano, Banca di Roma per la Svizzera, 
1961). Prima di fermarsi su alcuni dei temi impostati nel volume, Rinaldini traccia il 
profilo dell’autore, ricordando i suoi principali interessi ed alcune delle sue più recenti 
pubblicazioni.    
 
8. C. SAVONUZZI, L'atelier di Braque (“Aria di Parigi”), XIV, 3, 16 gennaio 1962, 
p. 13. Due mostre parigine finiscono sotto la lente di Savonuzzi: quella di Georges Braque 
(sull’artista francese aveva scritto qualche mese prima anche Mezio, 1960, n. 116) al 
Louvre e quella di Mark Tobey al “Museo d’Arti Decorative”. Lo studio di Braque (“un 
granaio, il magazzino, la stanza degli attrezzi di una grave fattoria normanna”) era stato 
rifatto al Louvre, “nell’ultima sala della esposizione dedicata al più grande, forse, dei 
pittori moderni”. In occasione della mostra, Savonuzzi aveva avuto modo di incontrare 
l’artista, ormai ottantenne: “somiglia, in fondo, anche all’omaccione malato ch’era 
all’ultimo Ottone Rosai”. “Per amare Braque”, commenta il collaboratore de “Il Mondo”, 
“non bisogna vederlo solo al Louvre adesso”: “dopo le prime due sale di tele cubiste e 
collages e disegni… la scelta diventa come più allentata, il capolavoro accanto allo schizzo 
non sublime”. Per quel che concerne le opere di Tobey, sono spese solo poche righe. 
Savonuzzi descrive i quadri dell’americano come “segni minuti”, “cifrari da indiano 
dell’Alaska, da incisore sull’avorio delle renne, sul cuoio dei mocassini da neve” (vale la 
pena confrontare la presente lettura dell’arte di Tobey con quella che Mezio aveva offerto 
in relazione ai segni di Capogrossi, 1950, n. 7); indugia sul “suo eroismo”, che “era quello 
di Dos Passos negli anni Trenta”; afferma, infine, di avere fatto visita all’artista nella sua 
abitazione di Seattle.   
 
9. A. CEDERNA, Meneghino storico (“Il giardino d'Europa”), ibid. Recensione di 
Addio vecchia Milano, buondì Milano nuova di Eligio Possenti (Milano, Baldini e 
Castoldi, 1962; per gli ultimi scritti di Cederna sulla situazione urbanistica milanese, 1960, 
nn. 58, 68, 148; 1962, n. 6), volume definito una raccolta di “impressioni futili e puerili”, 
opera di un “milanese di spirito meneghino”; “i meneghini”, specifica Cederna, “sono 
l’equivalente lombardo dei romanisti” (dei frequenti attacchi del collaboratore de “Il 
Mondo” ai romanisti, si cita a titolo esemplificativo 1957, n. 103; 1959, n. 6; 1960, n. 71). 
“Tipico degli uni e degli altri”, continua Cederna, “è il confondere le vicende della città 
con la propria vita privata, il che li porta a spargere lacrime sulla scomparsa dell’antico, 
come ricordo di infanzia, e insieme ad applaudire… agli aspetti negativi, vuoti e retorici, 
del nuovo”. 
 
10. A. CEDERNA, Il colonnello urbanista (“Fiumicino e piano regolatore”), XIV, 4, 
23 gennaio 1962, p. 7. Lo “scandalo di Fiumicino” e del nuovo aeroporto “ripropone 
all’attenzione generale, in tutta la sua evidenza, quell’altro scandalo, assai più vasto, 
profondo e funesto, che è stato ed è il piano regolatore di Roma” (sul piano di Roma, in 
precedenza, 1959, nn. 10, 15, 20, 28, 34, 37, 45, 58, 79, 90, 116, 122, 145; 1960, nn. 19, 
48, 134, 142, 158; 1961, nn. 154, 161). Di entrambi gli scandali, protagonista era stato “il 
colonnello Giuseppe Amici”, “oggi sottoposto a procedimento disciplinare” sulla scorta dei 
“risultati dell’inchiesta parlamentare sull’aeroporto”; il colonnello, continua Cederna, “è 
stato semplicemente l’uomo che, con un repentino colpo di mano alla fine del 1957, 
capeggiò la rivolta di tutte le destre contro il piano regolatore, dando l’avvio a quel piano-
truffa che poi, nel 1959, la giunta clerico-fascista avrebbe imposto alla città” (sul 
siluramento del piano dei tecnici, 1958, nn. 52, 80). 
 
11. G. GRANATA, Il paesaggio agrario, ibid., pp. 9-10. Recensione a Storia del 
paesaggio agrario italiano di Emilio Sereni (Bari, Laterza, 1961). Granata dedica qualche 
riga anche al “ricco materiale, composto da riproduzioni di celebri e celebrati pittori”, 
inserito dall’autore a “corredo e ad illustrazione del volume”: paesaggi agrari di Leonardo, 




12. A. BANDINELLI, Gli asceti dell'industria, ibid., p. 13. Bandinelli si concentra sulla 
“mostra della Bauhaus organizzata a cura del Ministero degli Esteri della Repubblica 
federale tedesca, ed ospitata nelle sale della Galleria d’Arte Moderna a Valle Giulia”. 
L’evento offre al collaboratore de “Il Mondo” l’occasione di impostare una discussione 
generale sulla “scuola”, sulla “sua complessa cultura intrisa di una quantità di fermenti 
eterogenei e scomposti, di volta in volta polarizzata sulla fiducia nei valori attivi e 
pragmatici della ragione”. Particolare evidenza è data all’operazione attraverso la quale i 
protagonisti della Bauhaus dovettero rifiutare “il germanesimo”, “la tradizione nazionale e 
romantica” “causa delle recenti rovine” della guerra mondiale, e costruire “un mondo dove 
l’uomo potesse vivere ed operare solo basandosi sulle sue possibilità e capacità di essere 
razionale, indipendente cioè dalla sua tradizione”: “il nazismo, il fascismo, impedirono che 
quest’opera di rigenerazione fosse compiuta fino in fondo”.  
 
13. L. CECCHI PIERACCINI, De Chirico e il falegname (“Aneddoti e occasioni”), 
ibid. Tra i ricordi di Leonetta Cecchi Pieraccini, si distingue quello riguardante “una gita a 
Torcello” offerta dal “conte Volpi di Misurata” agli “artisti espositori della Biennale 
Veneziana” del 1934. Tra i partecipanti, Arturo Martini, “sempre impetuoso, mordente, e 
un tantino grossolano”. Altro aneddoto, ambientato a Poggibonsi, vede “un modesto 
falegname” prendere posizione in merito all’arte di De Chirico: “vorrei sapere perché 
chiamano il De Chirico novecentista. Io lo direi semmai arcaico”. Infine, sono riportati 
alcuni ricordi riferibili alla settimana trascorsa da Leonetta a Castellammare di Stabia, “per 
dipingere un quadro per il concorso locale di un paesaggio”.  
 
14. E. BATTISTI, I castelli di Federico, XIV, 5, 30 gennaio 1962, p. 13. Recensione di 
Hohenstaufen Burgen in Süditalien di Hanno Hahn (München, Bruckmann, 1961). Lo 
studio, “ultimato prima della… morte” di Hahn, avvenuta “in un incidente automobilistico 
durante un viaggio di studio nella Francia del Nord”, “è un autentico capolavoro”, 
soprattutto “per l’eleganza dello stile e del ragionamento” e “per l’equilibrio con cui nuove 
ipotesi sono affacciate”. 
 
15. A. CEDERNA, Bellezze inutili (“Il giardino d'Europa”), ibid. Cederna si concentra 
sullo “scempio nefando di Punta Ala, nel golfo di Follonica”: “su seicento ettari”, spiega il 
collaboratore de “Il Mondo”, “è in fase di avanzata costruzione un centro turistico d’élite, 
altrimenti detto la baia dei miliardari, con trentacinque chilometri di strade asfaltate, 
quartierini intensivi ed estensivi, centro civico, chiesa, uffici, garages, teatri e 
cinematografi, negozi, ville di ogni genere”. “Il genio di Punta Ala”, continua Cederna, “è 
il famigerato ingegnere Valdemaro Barbetta, una specie di colonnello Amici delle pinete” 
(la figura di Amici era stata al centro del precedente scritto di Cederna, 1962, n. 10).  
 
16. A. CEDERNA, L'erba di Milano (“Urbanistica”), XIV, 6, 6 febbraio 1962, p. 13. 
“L’assessore ai giardini di Milano Gian Franco Crespi, ha pubblicato un articolo intitolato 
Per una Milano più verde, sulla rivista Monti e Boschi del Touring Club Italiano (dicembre 
1961)”: Cederna commenta lo scritto di Crespi e ragiona sulla situazione del verde 
pubblico milanese (l’interesse di Cederna nei confronti di Milano era tornato forte nei mesi 
precedenti, si veda, a titolo esemplificativo, 1960, nn. 58, 68, 148; 1962, nn. 6, 9). 
Nonostante i tentativi dell’assessore di “velare la realtà”, commenta Cederna, “Milano col 
suo metro quadrato e mezzo per abitante, resta l’ultima grande città del mondo in fatto di 
verde pubblico”. Tra i problemi affrontati nell’articolo di Crespi, Cederna conclude con 
qualche osservazione sui “risultati di una prima indagine sommaria sulla distribuzione del 
verde eseguita nel 1961, e i propositi per l’avvenire”.     
 
17. E. ZENONI, Ruderi ingombranti (“I vandali in casa”), ibid. Novità in merito alla 
“demolizione della chiesa di S. Pietro a Stezzano” e al processo penale da essa scaturito 
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(sulla questione, in precedenza, era intervenuto Cederna, 1961, nn. 135, 144): “la giustizia 
ha raggiunto don Angelo Locatelli, titolare della parrocchia bergamasca di Stezzano, 
accordando la formula dubitativa al coadiutore don Gian Maria Fornoni e ad altri dieci 
civili”. La demolizione della chiesetta quattrocentesca, spiega Zenoni, era stata “opera 
dell’impresa edile di cui è titolare tale Giulio Teani, coimputato al processo” e “membro 
della commissione edilizia comunale!”. A Stezzano, conclude Zenoni, era ancora in 
pericolo l’impianto urbanistico e “tutto il contesto ambientale”, “definito dalle stupende 
ville neoclassiche con i loro parchi ampi”.   
 
18. A. CEDERNA, Le foglie d'insalata (“Cronache dell'urbe”), XIV, 7, 13 febbraio 
1962, p. 13. Cederna esamina la politica del verde pubblico a Roma sulla scorta di quanto 
emergeva dal piano regolatore (su temi analoghi, in precedenza, 1961, n. 161; più in 
generale, sul verde pubblico, 1961, nn. 27, 28, 70, 86, 157). Piano che, osserva il 
collaboratore de “Il Mondo”, “accettava semplicemente la situazione che fa di Roma 
l’ultima capitale del mondo in fatto di verde pubblico”. “L’unico sforzo del piano”, infatti, 
“era la destinazione a parco pubblico di Villa Ada”. “Il parere del Consiglio Superiore dei 
Lavori Pubblici” aveva confermato le perplessità di Cederna, e smentito “un alto 
funzionario del Comune” che “aveva diligentemente sommato tutte le macchioline verdi 
sparpagliate nel piano, così da poter annunciare per Roma… una media simile a quella 
delle maggiori città dei paesi civili: senza accorgersi di mettere insieme tutt’al più un 
cestino di foglie di insalata, anziché un solo giardino pubblico”. 
 
19. V. QUILICI, I mali di Ferrara (“Il giardino d'Europa”), ibid. Vieri Quilici denuncia 
come “in questi due anni si è sviluppato, anche a Ferrara, con notevole rapidità, il triste 
fenomeno della speculazione edilizia all’interno del centro storico” (sulla città, in 
precedenza, 1958, n. 77). “L’elenco dei misfatti purtroppo è assai lungo”, e il collaboratore 
de “Il Mondo” mette la lente sugli “esempi maggiori”: dallo “sventramento della spina di 
San Romano”, alle “costruzioni intensive” in viale Cavour; dalla “squallida edilizia” che 
era sorta “all’interno della rossettiana addizione erculea”, alle fresche manomissioni 
avvenute nel “nucleo medievale” della città. La stampa non aveva mancato di fare sentire 
la sua voce: Vieri Quilici stralcia alcuni passi di scritti comparsi in “Comunità”. Né, 
conclude il collaboratore de “Il Mondo”, era mancato l’interessamento di associazioni quali 
“Italia Nostra”.  
 
20. L'INVITATO, Eva e la pittura (“I giorni”), ibid., p. 16. L’Invitato traccia il profilo di 
Eva Vedres, artista “ungherese figlia d’uno scultore e d’una storica dell’arte” e moglie di 
Alberto Carocci. In quei giorni, alcune opere di Eva erano esposte alla Galleria del Corso: 
il caso Vedres era esploso dopo che Giorgio Bassani, Carlo Levi, Guttuso ne avevano visto 
alcune opere “in casa d’amici”, ed avevano segnalato l’artista al gallerista Gaspero del 
Corso. In precedenza, l’attività della Vedres era stata appartata: dagli esordi sulla scia degli 
incoraggiamenti di Filippo De Pisis fino agli ultimi tentativi di liberarsi dal disegno, dalla 
“precisione grafica”. In una conversazione con l’Invitato, Eva aveva confessato di amare 
gli impressionisti, Morandi e De Pisis ma, su tutti, di avere nell’arte di Goya il principale 
punto di riferimento.   
 
21. A. CEDERNA, Il turco a Bologna (“Distruggiamo le chiese”), XIV, 8, 20 febbraio 
1962, p. 7. Dal caso della distruzione della chiesa di Stezzano (su cui erano intervenuti 
Cederna e Zenoni, 1961, nn. 135, 144; 1962, n. 17) si era giunti a quello “assai più 
clamoroso… scoppiato a Bologna”. Il caso riguardava la chiesa di San Giorgio, edificio 
della fine del Cinquecento “con imponente facciata su via Nazario Sauro” (sul monumento 
aveva scritto quasi un anno prima Courir, 1961, n. 54): nel luglio del 1959, “la Curia 
presenta al Comune un progetto di massima, che prevede la demolizione della chiesa e la 
costruzione al suo posto di un doppio edificio con negozi e abitazioni”. L’approvazione al 
progetto era arrivata dal ministero della Pubblica Istruzione, nonostante l’assessore 
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bolognese all’urbanistica, “un giovane e preparato architetto”, avesse proposto alla Curia 
“l’acquisto [da parte del Comune] della chiesa, per conservarla e destinarla ad usi 
convenienti”.   
 
22. G. ARMANDI, Il maestro di Toulouse-Lautrec, ibid., p. 13. Recensione di Le 
libournais Princeteau, professeur et ami de Toulouse-Lautrec di Robert Martrinchard (per 
la prima edizione dell’opera, Bordeaux, Union Française d’Impression, 1956). L’autore, 
“conservatore del Museo di Libourne”, “deve essere uno di quei caparbi e modesti studiosi 
di cui la provincia francese… pullula”; nel “libretto” in questione, “ci offre per la prima 
volta la biografia del grande animaliere Princeteau, rivelandoci, nello stesso tempo, che il 
libournais fu il Maestro di Toulouse-Lautrec e corredando la sua pubblicazione di 
documenti e lettere, finora mai conosciuti”. Servendosi degli spunti forniti da 
Martrinchard, Armandi traccia il profilo di Princeteau e pubblica alcuni stralci della 
corrispondenza tra questi e Toulouse-Lautrec.   
 
23. P. SCARPELLINI, Hogarth artista “engagé”, ibid. “Con una piccola raccolta di 
stampe dell’Hogarth, la Litografica Editrice Romero ha inaugurato a Roma una serie di 
mostre didattiche dedicate all’incisione”. “Esordio felice”, chiosa Scarpellini, giacché 
“questo celebre autore viene, almeno da noi, scarsamente studiato sui testi”, almeno fino a 
che “gli studiosi del Warburg ravvisarono, nell’uomo e nell’opera, un soggetto ideale per le 
loro indagini sociologiche”; a Hogarth, infatti – lo sottolineava Eugenio Battisti “nella 
pubblicazione stampata per l’occasione” – era stato riconosciuto il merito “di impersonare 
perfettamente l’artista borghese, il moderno intellettuale engagé, risolutamente avverso 
all’idea dell’arte per l’arte”. L’artista “non solamente descrive ma partecipa: il suo 
moralismo non è astratto ma si rinnova giorno per giorno alla luce degli avvenimenti”, “la 
sua didattica figurata prende lo spunto dai fatti politici, dalle polemiche parlamentari, dalle 
inchieste giornalistiche e così via” (la questione degli artisti “ingaggiati” era più volte 
transitata sulle colonne de “Il Mondo”, in particolare in riferimento agli intellettuali di area 
comunista; si veda, a titolo esemplificativo, 1950, n. 4; 1952, nn. 6, 11). 
 
24. A. CEDERNA, La città-regione (“Urbanistica”), XIV, 9, 27 febbraio 1962, p. 13. 
La disamina di alcuni dei temi sollevati nell’ambito di un seminario urbanistico sui 
“problemi della città-regione” “promosso dall’Istituto Lombardo di Studi Economici e 
Sociali” e tenuto a Stresa, costituisce l’occasione per riprendere una discussione generale 
sull’architetto moderno e sulla necessaria integrazione “dell’architettura all’urbanistica” 
(su temi analoghi, l’anno precedente, si era aperto sulla pagina d’arte de “Il Mondo” un 
dibattito che non aveva coinvolto solo Antonio Cederna; si veda, a tal proposito, 1961, nn. 
19, 25, 33, 39, 118). Circa il seminario di Stresa, il commento del collaboratore de “Il 
Mondo” procede dall’analisi della città “quale si è formata in seguito alla prima 
rivoluzione industriale”, ed arriva a mettere a fuoco caratteristiche e problemi della “città-
regione”. Nell’approccio a questioni così complesse, determinante restava la “stretta 
collaborazione fra urbanisti, sociologi ed economisti”: questa la conclusione di Cederna.    
 
25. M. CESARINI, Il mercato delle arti, ibid. Cesarini accompagna in “un giro in 
incognito, per le gallerie e gli studi”, un “giovane industriale milanese” intenzionato ad 
“acquistare alcuni quadri romani”. Il racconto dell’itinerario “visivo” prende l’abbrivo 
dalla tappa di via del Babuino, e vive un momento significativo al Caffè Rosati: gallerie, 
artisti, personaggi restano anonimi, con l’eccezione di Guido Piovene. Lo scritto di 
Cesarini è del genere di una cronaca mondana, ed offre uno spaccato della caotica vita 
artistica della capitale.  
 
26. A. CEDERNA, L'enigma (“Cronache dell'urbe”), XIV, 10, 6 marzo 1962, p. 13. 
Ancora sulla situazione urbanistica romana, in particolare in riferimento al “parere dei 
Lavori Pubblici” sul piano regolatore (sulle vicende del piano e sul parere espresso qualche 
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tempo prima dal Consiglio, 1959, nn. 10, 15, 20, 28, 34, 37, 45, 58, 79, 90, 116, 122, 145; 
1960, nn. 19, 48, 134, 142, 158; 1961, nn. 154, 161; 1962, n. 10). Rispetto a tale parere, “il 
giudizio più esplicito… è quello formulato la settimana scorsa dalla Società di Architettura 
e Urbanistica”. I membri della Società avevano sottolineato la “contraddizione patente che 
inficia tutto il parere”: se da un lato erano stati mossi alcuni appunti riguardo alla 
“impostazione generale”, dall’altro “si pretende poi di rendere accettabile il piano mediante 
emendamenti parziali e modifiche marginali che non ne mutano la struttura”. Insomma, 
“invece di restituirlo al Comune per una rielaborazione integrale, lo si approva”. 
 
27. A. RINALDINI, L'utopia campestre, ibid. “Successo” aveva incontrato la “riedizione, 
per i tipi del Polifilo, delle Magnificenze piranesiane, una delle opere più affascinanti ed 
anche più riuscite dell’editoria d’arte di oggi” (Magnificenza di Roma nelle vedute di 
Giovanni Battista Piranesi, Milano 1961). La pubblicazione della Magnificenza 
piranesiana era parte di un progetto che comprendeva “altri volumi della stessa casa 
milanese, specializzata in riproduzioni di stampe antiche d’una tal perfezione da divenire, 
certamente, fra qualche decennio, altrettante rarità”. Gli editori del Polifilo “hanno nelle 
grandi raccolte grafiche edite recentemente, scelto proprio i temi tipici dell’evasione o nel 
tempo (le rovine romane) o nello spazio (la campagna, le ville)”. A tal proposito, 
emblematica era “la serie di Vedute del Brenta di Vincenzo Coronelli e Gianfrancesco 
Costa, presentate criticamente da Guido Piovene e storicamente da Magagnato” (Milano 
1960).  
 
28. C. L. RAGGHIANTI, Aurea incultura (“Radio, televisione ed arti”), XIV, 11, 13 
marzo 1962, pp. 3-4. Inchiesta “sulla parte che hanno le arti nelle trasmissioni 
radiotelevisive” in Italia (per la seconda parte dell’inchiesta, 1962, n. 33). Ragghianti 
premette di avere “limitato la… indagine agli anni 1958, 1959 e 1960”. Dopo un attento 
esame della situazione, il collaboratore de “Il Mondo” conclude che “questo rendiconto 
non costituisce una lettura piacevole”: la percentuale di programmi riservata “alla cultura 
artistica e all’arte” “è esigua, estremamente esigua, nelle trasmissioni radiofoniche non 
meno che in quelle televisive”.   
 
29. F. GABRIELI, Il tempio di Hera, ibid., p. 8. “In collaborazione con un artista svizzero 
della fotografia” (Leonard von Matt), Umberto Zanotti Bianco aveva da poco pubblicato 
“quella che potremmo chiamare una introduzione per immagini alla conoscenza e 
all’entusiasmo per la Magna Grecia” (La Magna Grecia, Genova, Stringa, 1961). “In 
questo mirabile albo”, spiega Gabrieli, “sfilano sotto i nostri occhi, commentate con chiara 
e a tutti accessibile dottrina, le immagini dei luoghi, dei monumenti e delle opere d’arte in 
cui si espresse quella splendida fioritura di ellenismo in terra italiana, fra il VII e il IV 
secolo avanti Cristo”. Gabrieli fa precedere alla recensione del volume alcuni appunti sulla 
figura di Zanotti Bianco archeologo e antifascista (sulla figura di umanista di Zanotti 
Bianco, riferimento costante per gli autori delle pagine culturali de “Il Mondo”, si veda per 
esempio 1952, n. 62; Zanotti Bianco, primo presidente dell’associazione “Italia Nostra”, 
era stato più volte chiamato in causa da Cederna nell’ambito dei suoi scritti in difesa del 
patrimonio storico ed ambientale italiano; su Zanotti Bianco anche 1963, n. 113).  
 
30. G. RAIMONDI, L’estetica del camaleonte (“Il cielo della stanza”), ibid., p. 9. 
Conversazione letteraria tra Raimondi ed un pittore che “si segnava col nome di Raffaello, 
ma solo per sottintendere che la bellezza di Raffaello, rovesciata, poteva essere madre di 
mostri”. Raimondi parla di Leopardi, “Raffaello” replica proponendo la nuova estetica di 
un’era in cui “è finita la religione, il complesso dell’antropomorfico”: nelle opere d’arte, 
insomma, “niente più stile, e neanche quel tanto di poesia”, ma solo “buon 





31. C. SAVONUZZI, Una galleria e una rivista, ibid., p. 13. Lo scritto si inserisce a 
pieno titolo nella sequenza di scritti d’arte inaugurata da Savonuzzi l’8 agosto dell’anno 
precedente (1961, n. 109): da allora, sotto la lente del collaboratore de “Il Mondo” erano 
finiti la vita artistica della capitale francese, i luoghi e gli uomini dell’avanguardia (anche 
storica) del Novecento. Al centro del presente articolo è la figura di Jean-Robert Arnaud, 
gallerista e animatore della rivista “Cimaise”. Savonuzzi ricostruisce gli ultimi dieci anni 
dell’attività culturale di Arnaud: un’ascesa inarrestabile. Il collaboratore de “Il Mondo” 
riferisce, in seguito, di un incontro con Arnaud: i due avevano discusso di “Cimaise”, del 
ruolo del gallerista nel secondo dopoguerra, delle caratteristiche dei “compratori dei quadri 
moderni”, degli artisti della équipe formatasi attorno alle iniziative di Arnaud - équipe 
appena arricchitasi della “nuova recluta Garcia Severo, pescato all’ultima Biennale di 
Venezia”. “Il rigore morale” di Arnaud, spiega Savonuzzi, “si traduce in un certo gusto” 
“per la pittura pulita se non purista, per la scrittura limpida se non avara”.   
 
32. A. CEDERNA, Il nemico (“Alberi e strade”), ibid. “La strage di piante che la Anas sta 
compiendo in Piemonte” “ha riacceso le dispute intorno al pericolo rappresentato per il 
traffico dagli alberi lungo le nostre vecchie strade” (di argomento analogo 1961, n. 125). 
Continua Cederna: “ecco uno dei tipici, intermittenti, eterni falsi problemi italiani, e che si 
affronta ogni volta all’italiana”, “senza una visione generale delle cose”. Insomma, la 
soluzione proposta era stata come sempre la più “facile e grossolana”: “poiché qualche 
automobilista si ammazza contro un albero, si seghino tutti gli alberi lungo le strade della 
penisola”. Si voleva evitare ancora una volta di trovare soluzioni a lungo termine, quali 
l’inserimento, “nella progettazione di una strada”, di “ampie zone di rispetto per la 
sicurezza e le installazioni complementari”.  
 
33. C. L. RAGGHIANTI, Monopolio e dilettantismo (“Radio, televisione ed arti”), 
XIV, 12, 20 marzo 1962, pp. 3-4. Ultima pagina dell’inchiesta di Ragghianti “sulla 
parte che hanno le arti nelle trasmissioni radiotelevisive” (per la prima parte dell’inchiesta 
di Ragghianti, 1962, n. 28). Lo scritto si concentra sul “settore culturale, artistico ed 
educativo”, che la RAI-Tv gestiva in regime di monopolio.   
 
34. A. CEDERNA, I giudici e il paesaggio (“La legge urbanistica valdostana”), ibid., 
p. 7. “La Corte Costituzionale, intervenendo nel conflitto sorto fra la Regione Autonoma 
della Val d’Aosta e una società immobiliare che ha costruito un edificio a Cervinia in 
violazione della legge urbanistica regionale, ha… dichiarato incostituzionale la legge 
stessa”: “un nuovo gravissimo colpo”, commenta Cederna, “inferto alle possibilità di 
difendere efficacemente il patrimonio storico, ambientale e naturale di tutto quanto il 
nostro Paese”. La legge urbanistica, continua Cederna, era “una legge importante e 
modernamente ispirata”, perché da un lato estendeva “a tutta la Val d’Aosta” il “vincolo 
paesistico”, dall’altro riassorbiva la “tutela nell’attività urbanistica generale”.   
 
35. G. RAIMONDI, Disegni e poesia di Michelangelo (“Il cielo della stanza”), ibid., p. 
13. In Casa Buonarroti a Firenze su suggestione dell’“opera recente di Paola Barocchi, 
Michelangelo e la sua scuola” (Firenze, Olschki, 1962), Raimondi è calamitato da “i 
disegni, o meglio: schizzi, appunti da mandare alle cave di marmo, e da servire per gli 
scalpellini”. Schizzi accompagnati da “semplici parole”, “fissate in… attenta calligrafia”, 
“pratiche annotazioni, nel foglietto di carta da mandare al cavatore”; “semplici parole di 
marmoraio”, che rivelano “un’attenzione infinita”, “un rispetto da operaio al materiale”. 
Nei fogli di Michelangelo erano finiti anche “le vicende e i fatti dell’esistenza dell’artista”, 
citazioni letterarie, “venendo a comporre la traccia di una esemplare autobiografia”.  
 
36. L. CECCHI PIERACCINI, Penna e calamaio (“Aneddoti e occasioni”), ibid. 
Memorie della stagione di “Omnibus”, “primo rotocalco italiano”, diretto da Leo 
Longanesi (non si insiste, qui, sulla rilevanza del magistero longanesiano in relazione alle 
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posizioni degli autori della pagina d’arte de “Il Mondo”; per questo aspetto, si rimanda a 
1961, nn. 29, 91). Era stato proprio il nano di Strapaese, scrive Leonetta Cecchi Pieraccini, 
a chiederle di “pubblicare qualche ricordo di cose viste, per dirla alla Ojetti”. Leonetta 
aveva acconsentito, purché non fosse mai rivelata “l’identità della sigla T. T. T. con cui 
avrei contrassegnato gli scritti” (sigla che si ritrova anche in alcuni articoli comparsi ne “Il 
Mondo”, 1949, nn. 31, 44, 53; 1950, n. 8). La copertura, tuttavia, durò poco: Emilio Cecchi 
mangiò la foglia, e non esitò a renderne edotto Roberto Longhi. La collaboratrice de “Il 
Mondo” indugia infine sulle fortune e sulle sfortune editoriali incontrate dai suoi 
“aneddoti” nel secondo dopoguerra, fino alla uscita di Visti da vicino (Firenze, Vallecchi, 
1952). 
 
37. L'INVITATO, Martedì e giovedì (“I giorni”), ibid., p. 16. In qualche riga, L’Invitato 
dà notizia dell’apertura di una nuova galleria d’arte a Roma: la Galleria Don Chisciotte, in 
via Brunetti, diretta da Francesco Arcà e Giuliano de Marsanich. Per l’occasione, negli 
ambienti della Don Chisciotte erano esposte alcune opere di Mario Lattes.   
 
38. E. ZOLLA, Il santuario neoplatonico (“Visita a Bomarzo”), XIV, 13, 27 marzo 
1962, pp. 11-12. Nella sua visita a Bomarzo, Zolla mescola suggestioni letterarie e 
filosofiche, caricando il testo di riferimenti mitologici e trasformando il proprio itinerario 
in un viaggio iniziatico. Le prime righe dello scritto alludono alla storia di Bomarzo e ad 
alcune fonti per lo studio del luogo, dalle “lettere di Annibal Caro del 1564 al duca Vicino 
Orsini” agli studi di Mario Praz, che qualche anno prima aveva cominciato “ad associare le 
sculture a quelle dell’Estremo Oriente”.   
 
39. N. RUFFINI, Ombrose piante, ibid., p. 13. Recensione di Giardini d’Italia di Georgina 
Masson (Milano, Garzanti, 1961), “grandioso catalogo ragionato dei giardini più famosi 
che dovrebbe servire d’esempio alla Direzione Generale delle Belle Arti per una rassegna 
completa di quanto resta di questo patrimonio insostituibile, già tanto crudelmente 
dilapidato dall’avidità e dall’incuria”. Il volume ripercorre “questa storia minore” a partire 
dai “giardini pensili di Babilonia”.   
 
40. V. CIARDO, Il Gambrinus (“L'armadio dell'arte napoletana”), ibid. Tra i luoghi 
della “sociabilità” degli artisti campani, si distingueva il Gambrinus, “il famoso caffè 
napoletano di piazza Plebiscito” (l’attenzione degli autori de “Il Mondo” per i luoghi oltre 
che per gli uomini dell’arte del Novecento è dimostrata emblematicamente dagli scritti 
centrati sul Caffè Aragno, spazio d’elezione per gli intellettuali del gruppo Pannunzio: a tal 
proposito si veda almeno 1956, n. 67; 1957, n. 8; sui luoghi della Napoli artistica, i primi 
scritti di Ciardo comparsi ne “Il Mondo”, a partire da 1955, nn. 52, 78, 114; sul Caffè 
Greco a Roma, infine, 1962, n. 52). Dal 1938, una banca occupava “quasi per intero i 
locali” del Gambrinus, che “è ristretto in pochi ambienti all’estremità del vecchio locale 
che dà sull’aristocratica via Chiaia”. Ciardo ricostruisce le tappe salienti della storia del 
Gambrinus, mettendo la lente sugli artisti che avevano eseguito le “decorazioni pittoriche e 
plastiche”, opere che danno “l’idea degli orientamenti estetici delle generazioni di artisti 
che precedettero la prima guerra mondiale”.  
 
41. A. BANDINELLI, Quando Chicago faceva scuola, XIV, 14, 3 aprile 1962, p. 13. 
Recensione di Louis Sullivan, monografia firmata da Albert Bush-Brown e tradotta in 
italiano l’anno precedente (Milano, Il Saggiatore, 1961). Attraverso la disamina della 
figura dell’architetto, Bush-Brown era riuscito a mettere a fuoco la situazione urbanistica e 
sociale della Chicago di fine Ottocento: “tra il 1880 e il 1890”, “in piena crisi di crescenza 
e sviluppo”, la città “necessitava, tra l’altro, di un centro direzionale delle attività 
economiche dotato di quelle attrezzature necessarie (banche, grandi magazzini ed hôtels) 
che sono le caratteristiche dei centri cittadini ottocenteschi”. Sullivan fu “il teorico del 
movimento”, della “rivoluzione” architettonica chicaghese: i suoi “miti, le ambizioni, le 
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velleità protestatarie, gli ideologismi, il naturalismo”, “li raccolse tutti” Frank Lloyd 
Wright, “che con lui aveva lavorato per un breve periodo di tempo”.     
 
42. A. CEDERNA, L'albero difeso (“Strade e natura”), ibid. Ancora sulla “dibattuta 
questione degli alberi lungo le strade, ritornata di attualità di recente” (si veda, a tal 
proposito, gli scritti di poco precedenti 1961, n. 125; 1962, n. 32). “Nuovi spunti” erano 
forniti da “un’inchiesta-dibattito che è stata condotta in questi ultimi tre mesi, fra i suoi 
lettori, dalla rivista L’automobile”: “stando almeno ai primi conteggi, la maggioranza dei 
lettori si è pronunciata in favore degli alberi lungo le strade, il che dimostrerebbe che la 
gente è assai più sensibile a certi problemi di quanto di solito non sembri”. Sembrava “una 
buona volta avere un qualche effetto” “la lezione dei paesi moderni”, con il loro perfetto 
inserimento della strada nella natura e “le conseguenti magnifiche soluzioni paesistiche”.  
 
43. G. MASSARI, Comisso sul lago (“I contemporanei”), XIV, 15, 10 aprile 1962, pp. 
9-10. Mescolando questioni letterarie a notazioni biografiche, Giulia Massari mette la 
lente sulla figura di Giovanni Comisso. Spazio è dato anche alle frequentazioni dello 
scrittore con Arturo Martini e Filippo De Pisis (Del Sodalizio con De Pisis di Comisso, 
erano comparsi alcuni capitoli su “Il Mondo” l’11, il 18 ed il 25 maggio del 1954; 
frequenti, inoltre, i riferimenti ad Arturo Martini: si veda, a titolo esemplificativo, 1956, n. 
84). Giulia Massari segnala, infine, che “l’editore Longanesi” (Leo era scomparso nel 
1957) “ha in programma l’Opera Omnia” di Comisso (il legame tra artisti e scrittori che 
negli anni Trenta avevano lavorato alle riviste di Longanesi resta stretto anche nel secondo 
dopoguerra, nonostante gli uomini della cultura di fronda si fossero divisi tra destra e 
sinistra, in particolar modo in merito alla lettura della Resistenza; sul magistero 
longanesiano in relazione agli intellettuali del gruppo Pannunzio, 1961, nn. 29, 91; 1962, n. 
36).  
 
44. A. CEDERNA, Città e natura (“Urbanistica”), ibid., p. 13. Cederna analizza alcuni 
spunti sollevati da Mario Soldati in un articolo comparso “sul Giorno di due settimane fa”. 
Le tesi sostenute da Soldati, scrive il collaboratore de “Il Mondo”, dimostravano “come 
imperfetto, preindustriale sia il concetto che i nostri letterati hanno dell’architettura”: 
“anche per un uomo come Soldati”, spiega Cederna, “l’architettura sembra consistere in un 
insieme di singoli edifici da guardare, anzi di facciate, e la bellezza un rapporto di forme e 
colori”; sembravano di contro “lasciarlo indifferente” le “condizioni in cui la gente è 
costretta a vivere” nei nuovi quartieri. Soldati, insomma, era ancora vincolato ad un 
formalismo più volte attaccato sulle colonne de “Il Mondo” (1961, nn. 19, 25, 33, 39, 118; 
1962, n. 24).     
 
45. A. RINALDINI, Pisanello toscanizzato, ibid. Recensione della monografia che Enio 
Sindona aveva dedicato alla figura di Pisanello (Milano, Istituto Editoriale Italiano, 1962). 
Nel volume, l’autore “propone… un recupero, in sede rinascimentale, del più tipico 
maestro del tramonto del medioevo”: Pisanello veniva così assimilato ad un “primo 
rinascimento toscano che ormai sappiamo ben ricco di contrasti, di alternative, di 
pentimenti”.    
 
46. P. POLO, Colazione con gli etruschi (“Italia minore”), XIV, 16, 17 aprile 1962, p. 
10. Il racconto di Paolo Paolo ha come oggetto gli “scavatori clandestini e il conseguente 
traffico illecito di materiale archeologico” etrusco. Non c’è, nel testo, alcuna spia che 
permetta di identificare uomini e luoghi cui Polo fa riferimento. 
 
47. P. SCARPELLINI, Lo spagnolo d'Italia (“Una mostra di Alonso Berruguete”), 
ibid., p. 13. Recensione della mostra di Alonso Berruguete tenutasi a Madrid, “nel Casón 
del Buen Retiro”, “in occasione del quarto centenario della morte dell’artista”. La mostra, 
commenta Scarpellini, si era chiusa con “un successo meritato”, perché la “cernita delle 
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opere” era stata condotta “in parte su di un materiale poco accessibile e poco conosciuto 
perfino tra il ristretto pubblico degli specialisti”. Il collaboratore de “Il Mondo” si 
concentra in un primo tempo sulla “critica spicciola” che i giornali avevano riservato 
all’evento; in seguito, nell’ambito di un’analisi complessiva della vita e dell’opera di 
Berruguete, indaga con dovizia di particolari le “esperienze italiane” dell’artista.     
 
48. A. CEDERNA, Gli scrittori e il paesaggio (“L'Italia in lotti”), ibid. “Le cose più 
interessanti, al convegno sulla difesa dei litorali e dei golfi (organizzato da un gruppo di 
soci di Italia Nostra alla Libreria Einaudi il 4 aprile scorso), sono state dette da La Capria, 
Todisco e Maccari, cioè da persone appartenenti a un settore della cultura finora 
abbastanza estraneo alle questioni riguardanti l’assetto del nostro territorio”: gli interventi 
dei tre intellettuali avevano dimostrato che “le incomprensioni e le paratie stagne che 
dividono la nostra cultura (ripensiamo all’articolo di Mario Soldati che abbiamo 
rispettosamente commentato la settimana scorsa) possono essere rimosse con piccolo 
sforzo” (tanto Maccari quanto Todisco erano collaboratori de “Il Mondo”; Raffaele La 
Capria lo era stato; la loro presenza tra i relatori dà anche la misura della collaborazione, 
della tangenza tra le battaglie culturali de “Il Mondo” e di “Italia Nostra”, vicinanza 
testimoniata anche dai frequenti tributi a Zanotti Bianco, per esempio in 1952, n. 62, 1962, 
n. 29; sulle valutazioni di Cederna in merito allo scritto di Soldati, 1962, n. 44). 
 
49. E. BATTISTI, Archeologia e storia, XIV, 17, 24 aprile 1962, p. 13. Recensione di 
Archeologia e cultura di Ranuccio Bianchi Bandinelli (Milano-Napoli, Ricciardi, 1961). 
“Nonostante la sua ricchezza di idee e di tesi, la posizione di Bianchi Bandinelli, 
complessivamente, risulta pur tuttavia alquanto estranea da ciò che oggi si pensa, si 
discute, si ipotizza”; “ciò”, spiega Battisti, “non dipende, tanto, dalla sua fede marxista, 
quanto, forse, dalla stretta limitazione dei metodi d’indagine impiegati”. “Come si nota 
anche dalla sua bibliografia”, infatti, Bandinelli “si rifiuta di varcare la soglia” della 
“nuova storiografia”, nella quale si intrecciavano approcci che andavano “dall’iconologia 
alla storia della cultura, dalla sociologia rinnovata alla storia delle poetiche e della 
trattatistica” (soglia rispetto alla quale, tuttavia, restava al di qua anche la maggior parte 
degli autori de “Il Mondo”, alla cui matrice crociana andava attribuito il sospetto nei 
confronti delle scienze sociali; per quanto riguarda, infine, la “storia delle poetiche e della 
trattatistica”, significativa è l’attenzione concessa sul settimanale alle pubblicazioni di 
Paola Barocchi, per esempio in 1962, n. 35). 
 
50. C. ERCOLANI, Il commissario funzionale, ibid. Ercolani si ferma sul “commissariato 
di P. S. di quartiere” situato “non in uno dei quartieri centrali della città, ma in uno dei suoi 
settori più squallidi”, il Tuscolano: il commissariato in questione costituiva un “esemplare 
di buona architettura pubblica”. L’architetto autore del progetto era Landriscina, sulla cui 
figura si era soffermato, quasi un anno prima, anche Mezio (1961, n. 87). “Interessa, 
soprattutto, sottolineare” “la funzione di correttivo urbanistico che tutto l’edificio assume, 
con la sua volumetria scandita e chiara, con i suoi vuoti fluenti e percorribili, con la sua 
inequivocabile modernità, in un ambiente freddo e poco cordiale, abbandonato e triste 
come è la periferia romana”. 
 
51. A. CEDERNA, La colmata di Firenze (“Il giardino d'Europa”), XIV, 18, 1 maggio 
1962, p. 13. Indagine sulla “difficile situazione urbanistica” di Firenze (in precedenza, in 
relazione a Firenze, particolare risalto era stato dato al caso Sorgane: 1956, n. 88; 1957, nn. 
85, 90, 95; 1959, n. 5; 1960, n. 23; su Firenze anche 1962, n. 53). Lampante, scrive 
Cederna, era che “Firenze non puo’ essere contenuta… entro la sua conca ristretta, che la 
corona delle colline col loro delicato tessuto agricolo-architettonico costituisce un elemento 
strettamente complementare al centro storico”, “che i problemi della città vanno risolti in 
spazi ampi e aperti”, e “che la via più giusta per l’espansione moderna è la piana che si 
apre a ponente in direzione di Prato”: tutte indicazioni “smentite dai fatti”, dalla politica 
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urbanistica adottata da “amministrazioni poco responsabili”, oltreché nel “lungo periodo di 
regime commissariale”. Menzionate, infine, le principali manomissioni compiute a partire 
dal 1951.  
 
52. E. CROCE, Il pittore del Caffé Greco, XIV, 19, 8 maggio 1962, p. 8. Recensione di 
C. Ph. Fohr und das Café Greco di Georg Poensgen (Heidelberg, Kerle, 1957), volume in 
cui l’autore “mette bene in luce con un’accurata documentazione l’unica figura che in 
quella schiera [gli artisti tedeschi “frequentatori illustri” dello storico caffè romano] si 
stacchi per dei tratti non convenzionali”, che “abbia una sua modesta ma schietta 
individualità”. Il commento al libro è preceduto da un affondo sulla storia del Caffè, in 
particolare sulla fase che “inizia col 1830”, vale a dire quella del “ritrovo internazionale del 
pellegrino romantico”, e da una discussione generale sul gruppo dei pittori Nazareni. Lo 
scritto segue di qualche settimana la disamina che Ciardo aveva fatto di un altro storico 
ritrovo d’artisti, il Gambrinus di Napoli (1962, n. 40).  
 
53. A. CEDERNA, Un piano per Firenze (“Il giardino d'Europa”), ibid., p. 13. Ancora 
sulla situazione urbanistica di Firenze (questione impostata in 1962, n. 51). La nuova 
amministrazione di centro-sinistra insediata nel marzo del 1961 era “decisa, pur fra le 
molte difficoltà non solo esterne, ad operare una svolta nella pesante situazione urbanistica 
ereditata da anni di malgoverno”. A dimostrarlo, chiosa Cederna, la “ordinanza di 
demolizione di un edificio costruito abusivamente, su un’area destinata a verde, nel 
quartiere di S. Gervasio nei pressi del Campo di Marte”. Erano state inoltre messe a 
revisione “tutte le lottizzazioni approvate in passato”, e si era “messo allo studio il piano 
intercomunale”, “dimenticato dal piano del ‘58”. La Giunta era intervenuta anche sul fronte 
del verde, per esempio pensando alla tutela del “monte di Firenze”.   
 
54. G. MARMORI, Parenti celebri (“Aria di Parigi”), XIV, 20, 15 maggio 1962, p. 7. 
Tra gli aneddoti di Marmori relativi a parenti di letterati – soprattutto – e artisti, si legge un 
curioso affresco di Gala, moglie di Salvador Dalì. Mentre l’artista “fa il pagliaccio su 
qualche palcoscenico d’Europa”, scrive il collaboratore de “Il Mondo”, la donna “è sempre 
dietro le quinte o gli siede accanto”. Tuttavia, conclude, “s’è saputo che [Dalì] di Gala non 
ne puo’ più”. Conclude la galleria dei ritratti di Marmori qualche appunto su Grety, “la 
compagna di Wols” “sino al giorno della morte del pittore, il 1 settembre 1951”. 
 
55. A. CEDERNA, La foglia di fico (“Mirabilia urbis”), ibid., p. 13. “La città eterna” 
sarebbe stata presto “arricchita di un nuovo impianto di non comune interesse pubblico”: 
“un piazzale panoramico” in cima al Monte Mario, in via Cadlolo (su Monte Mario, in 
particolare in riferimento alla vicenda dell’Hilton, 1955, n. 77; 1956, nn. 45, 56; 1957, n. 
54; 1958, nn. 75, 80, 83, 87, 123, 133; 1960, nn. 17, 122). Il collaboratore de “Il Mondo” 
visita il cantiere e deplora la devastazione che la speculazione aveva causato al panorama: 
a bloccare la vista, “villini”, chiese, “la mole dell’albergo Hilton”, uno “strano baraccone” 
voluto dall’Immobiliare. “Se dunque ci porteremo dietro un’alta scala… potremo anche 
credere che quella massa di tetti che intravvediamo lontanissima laggiù, nell’unico 
spiraglio vuoto, faccia parte del panorama di Roma”.    
 
56. A. RINALDINI, I graffiti di Brassaï, ibid. Rinaldini ragiona attorno ai Graffiti parigini 
“fotografati da Brassaï” (Paris, Les Éditions du temps, 1961; il volume comprende due 
conversazioni del fotografo con Pablo Picasso): Graffiti che, scrive il collaboratore de “Il 
Mondo”, “a parte la loro verve grafica ed il fascino che accompagna tutte le testimonianze 
della società minore sono un’esperienza inquietante soprattutto sul piano estetico”. 
Un’analisi del testo di Brassaï accompagna Rinaldini nella stesura delle fasi salienti della 
“storia interna dei graffiti”: tra storia dell’arte e sociologia, si mette la lente sui luoghi del 
graffitismo contemporaneo e sui suoi rapporti con gli “stili culti”. A tal proposito, 
Rinaldini scrive che “l’unico caso d’imitazione intenzionale” “riscontrato da Brassaï è da 
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parte di una ragazza, che sottoscrive col nome storpiato di Picasso una sua immagine”; 
“sono però frequenti” “le affinità con i surrealisti, come ad esempio Mirò”. “Il graffito è 
semplice, come tecnica; è un mezzo di espressione per semianalfabeti”, “eppure trasmette 
una quantità di significati che altre forme non metterebbero in luce”, è “un diario 
dell’inconscio collettivo” (sotto tale profilo, lo scritto di Rinaldini si inserisce nel filone 
della riqualificazione dell’arte degli ingenui, filone centrale nella pubblicistica di Alfredo 
Mezio: per l’ultimo scritto del critico sui primitivi – comprensivo, in nota, della sequenza 
degli scritti di tema analogo comparsi ne “Il Mondo” negli anni precedenti – 1961, n. 29).       
 
57. D. BOVO, Il giornalismo di Apollinaire, XIV, 21, 22 maggio 1962, p. 13. Profilo di 
Apollinaire critico d’arte, che Bovo traccia sulla scorta delle Chroniques d’art 1902-1918 
“raccolte ed ordinate recentemente da L. C. Breunig” (Paris, Gallimard, 1960). I 
ragionamenti del collaboratore de “Il Mondo” su Apollinaire sono preceduti dalle 
testimonianze che dell’intellettuale francese avevano fornito artisti e scrittori: dalle 
osservazioni di Gertrude Stein su Apollinaire contenute nella Autobiografia di Alice Toklas 
fino agli appunti raccolti “nei ricordi di vita artistica” di pittori – per dire solo degli italiani 
– come Carrà e Severini. Nel volume, gli scritti sono riuniti “in ordine cronologico”, ed è 
possibile consultare “un indice molto prezioso per gli altri articoli che non furono 
ripubblicati perché non avevano un interesse particolare”.  
 
58. V. CIARDO, Una giornata a Capodimonte, ibid. A cinque anni dall’apertura del 
Museo di Capodimonte (1957), Ciardo ricorda i meriti di Bruno Molajoli, “allora 
soprintendente alle gallerie di Napoli”. In apertura di scritto, qualche nota appuntata nel 
corso di una visita allo stesso Museo: il collaboratore de “Il Mondo” è attratto soprattutto 
dai visitatori, che divide tra coloro i quali “vanno su a Capodimonte per respirare un po’ 
d’aria buona” e quelli che – stranieri, soprattutto – “vogliono visitare il museo e basta”.  
 
59. A. CEDERNA, Una sorpresa italiana (“Il giardino d'Europa”), XIV, 22, 29 
maggio 1962, p. 13. Cederna torna sulla “sempiterna questione degli alberi lungo le 
strade”, e sulla “inchiesta-dibattito che è stata condotta in questi ultimi tre mesi, fra i suoi 
lettori, dalla rivista L’automobile” (su tale questione, in precedenza, 1961, n. 125; 1962, 
nn. 32, 42). L’esito della votazione, continua Cederna, “è stato davvero sorprendente”, a 
dimostrazione che “gli italiani si rivelano spesso migliori di quello che gli interessati al 
disordine vorrebbero farci credere”: la maggioranza, infatti, “si è pronunciata favorevole al 
mantenimento degli alberi”.    
 
60. G. FRATTINI, Le statue parlanti (“Aria di Spoleto”), ibid. “Il Festival dei Due 
Mondi, giunto alla sua quinta edizione, vuol dare quest’anno ampio respiro alle Arti 
figurative”: in questo senso, erano “già arrivati davanti a palazzo Ancaiani i primi autotreni 
dell’Italsider con le statue di metallo che partecipano alla mostra delle Sculture nella città” 
(tra le rare indagini sulla scultura contemporanea curate dagli autori della pagina d’arte de 
“Il Mondo”, si veda almeno 1957, n. 169; 1960, n. 95; 1961, n. 61). A Spoleto, Frattini 
raccoglie le opinioni di un “poeta indigeno”, dal quale ricava alcune anticipazioni a 
proposito della destinazione di alcune delle statue appena arrivate in città: “il cardinale di 
Manzù [che aveva inviato anche un’altra opera, “una pattinatrice”] sarà probabilmente 
posto sul sagrato del Duomo”; nella zona della Piazza del Mercato sarebbe finito, in tutta 
probabilità, “il Re di Augusto Perez”; “la colossale scultura metallica di Ettore Colla”, 
invece, “non entrerà a Spoleto, ma sarà innalzata fuori dalle mura”. Menzionati anche 
un’opera di Henry Moore, “un incrocio tra un totem e una croce”; l’Homme au mouton di 
Picasso; una scultura inviata da Consagra ed una da David Smith, che saranno messe “alla 
stazione”; “una specie di cilindro alto sei metri che si chiama La colonna del viaggiatore” 
di Arnaldo Pomodoro; “La vedova nera” di Alexander Calder; “Il guerriero di Marino 




61. L'INVITATO, Strada romana, ibid., p. 16. Suggestioni ricavate dalla visita alla “quarta 
mostra del mobile antico” precedono alcune note sull’attività di vecchie botteghe artigiane, 
di rigattieri e di antiquari che cercano di piazzare “un quadraccio con una vecchia 
Madonna” o uno pseudo-Solimena.   
 
62. R. GAYA, Bellezza e modernità (“Diario di un pittore”), XIV, 23, 5 giugno 1962, 
p. 15. Gaya (amico di Elena Croce che, assieme a Chiaromonte, deve essere stata il tramite 
tra il pittore e letterato spagnolo e la redazione del settimanale) pubblica una pagina di 
memorie vicentine: “quando passo per Vicenza”, scrive, “procuro sempre di fermarmi per 
qualche ora, attratto in parte dalla stessa città, ma soprattutto dal Palladio”. L’attenzione 
cade, in particolare, su alcuni edifici: la Loggia Valmarana, che Gaya legge come 
straordinario esempio della “modernità sicura a tranquilla” dell’architetto; palazzo 
Chiericati, che sembra “opera non del XVI secolo, ma recente, di un adesso vero e come… 
definitivo”, e sul quale “non v’era traccia dell’odioso neoclassico”, anzi, “era proprio 
l’opposto di questo stile maniaco, senza fede, senz’allegria, polveroso come un addobbo 
funebre”. Notevoli, nello scritto di Gaya, i riferimenti a due grandi viaggiatori tra Sette e 
Ottocento: Stendhal e Goethe (pagine del diario di Gaya sono anche 1962, nn. 91, 112).    
 
63. A. CEDERNA, Punti fermi (“Il vecchio e il nuovo”), ibid., pp. 15-16. Cederna 
analizza “i principali punti assodati e riaffermati” nell’ambito del “convegno che si è svolto 
recentemente a Perugia sulla salvaguardia dei centri storici, organizzato dall’Accademia 
dei Filedoni e da Italia Nostra”: “primo, la salvaguardia dei centri storici è considerata 
finalmente come un atto necessario alla pianificazione”; “secondo, la tutela di un centro 
storico è possibile solo se ad esso viene attribuito un compito specifico nell’economia di 
tutta la città”; “terzo, l’unica operazione legittima in un centro… è il risanamento 
conservativo”. Tra gli interventi sui quali Cederna si sofferma, ci sono quelli di Giulio 
Carlo Argan, Ludovico Quaroni, Mario Ghio, Mario Coppa (sul covegno anche 1962, n. 
77).   
 
64. L. CECCHI PIERACCINI, La sarda incinta (“Aneddoti e occasioni”), ibid., p. 16. 
Leonetta Cecchi Pieraccini torna con la memoria ad un episodio avvenuto “attorno al ‘30”, 
in casa Scarfoglio, episodio che aveva rivelato il temperamento “beffardo” di Filippo 
Lovatelli. 
 
65. C. ERCOLANI, La macchina e il gusto (“Un teorico dell'industrial design”), XIV, 
24, 12 giugno 1962, p. 15. La “recente traduzione italiana di uno dei saggi più famosi di 
Herbert Read (Arte e Industria, Lerici ed.)” costituiva, secondo Ercolani, “una buona 
occasione” per farsi un’idea delle “teorie dello organico, o della organicità, fiorite a 
cavallo del XIX e del XX secolo, ed ancora oggi, seppur in maniera illanguidita, 
influenzanti l’estetica e l’urbanistica”. “Per quanto limaccioso di sedimenti fastidiosi e per 
quanto poco rigoroso nella sua parte specificamente teorica”, il libro di Read “è sempre, a 
distanza di trenta anni dalla sua prima pubblicazione [1934], il più notevole e compiuto 
tentativo di affrontare il problema dell’arte industriale”.    
 
66. A. CEDERNA, Verde per la città (“Il giardino d'Europa”), ibid., pp. 15-16. 
Recensione del volume Verde per la città di Mario Ghio e Vittoria Calzolari (Roma, De 
Luca, 1961; sul verde pubblico, in precedenza, 1961, nn. 27, 28, 70, 86, 157). Tra i passi 
del libro presi in esame, Cederna riserva un’attenzione particolare al “raffronto delle cifre 
fra il nostro e gli altri Paesi” (spesso, e in particolare sul problema del verde, il 
collaboratore de “Il Mondo” aveva analizzato la situazione italiana per via di continui 
rimandi alle politiche attuate nel resto d’Europa; si veda a tal proposito, gli articoli in cui è 
analizzato il caso inglese, 1959, n. 146; 1960, nn. 12, 53, e quelli danese e olandese, 1960, 




67. C. L. RAGGHIANTI, Il bilancio per le arti, XIV, 25, 19 giugno 1962, pp. 3-4. In 
precedenza, dei bilanci della Pubblica Istruzione e, in particolare, del “bilancio 
dell’amministrazione del patrimonio artistico nazionale e delle attività ad esso inerenti”, si 
era occupato Antonio Cederna (si veda, a titolo esemplificativo, 1958, n. 143). Ragghianti 
articola l’analisi in due sezioni: “Musei” e “Monumenti pubblici e privati”; osserva, con 
rammarico, che “l’intera spesa per l’acquisto di opere d’arte, restauri, scavi, sistemazione 
di musei, cataloghi, inventari” è “di due miliardi e quattrocento milioni”, vale a dire 
“l’investimento di una media azienda produttiva”. La disamina dei bilanci ministeriali ha 
una coda nello scritto 1962, n. 71.  
 
68. A. CEDERNA, Nuova guida dell'Appia (“Mirabilia urbis”), ibid., p. 15. Un nuovo 
attacco alla speculazione cui era soggetta l’area dell’Appia Antica assume, ironicamente, il 
tono di un testo impostato alla stregua di una guida turistica che descriva “non solo i 
monumenti antichi ma anche quelli contemporanei, soprattutto quando si tratta dei 
monumenti dell’insipienza amministrativa” (la polemica relativa all’Appia, centrale per 
Cederna fin da 1952, n. 3, era stata ripresa nel 1960 a seguito della proposta di creazione di 
un “parco archeologico” - nn. 24, 113, 122, 155; sempre sull’Appia, 1961, nn. 43, 58, 62, 
77, 78, 97). Il percorso attraverso il quale Cederna guida i lettori prende l’abbrivo dal 
“tratto prima della Porta San Sebastiano” e si conclude in via Pignatelli. Esisteva ancora 
“qualche speranza”, conclude il collaboratore de “Il Mondo”: la possibilità che “la 
destinazione a verde pubblico di ampie zone dell’Appia Antica sia stata inserita nella 
revisione del piano regolatore generale”; la messa a punto di un “programma di espropri e 
acquisizioni”.      
 
69. A. MEZIO, Il diario del sardo (“Gallerie”), ibid. “L’Ottocento ha conosciuto Goya 
principalmente o quasi attraverso le acqueforti”. Proprio le acqueforti hanno diffuso in 
Francia e in Inghilterra “la conoscenza del genio visionario e demoniaco che interessa la 
generazione romantica”. Tale “lato impressionante dell’opera di Goya” era stato al centro 
dell’interesse di una retrospettiva aperta a Parigi tra la fine del 1961 ed i primi mesi del 
1962, e del libro Les Caprices, “testo dello scrittore cecoslovacco Miroslav Micko, 
edizione Cercle d’Art, Parigi” (1960; la prima allusione di Mezio all’arte di Goya era stata 
inserita in una riflessione su Pablo Picasso, 1951, n. 34). Il collaboratore de “Il Mondo” 
imposta una discussione generale sulle acqueforti di Goya; acqueforti che “coincidono con 
una serie di circostanze drammatiche che hanno provocato una profonda frattura” nella vita 
dell’artista: “Goya, sprofondato nella sordità, scontroso, taciturno, isolato, pieno di cattivo 
umore, si ripiega su se stesso e guarda il mondo con occhi inferociti”. Egli “non è né un 
ideologo né un intellettuale, pertanto non offre conclusioni ottimistiche”: “Saturno o 
Leviatano, la ragione di Goya finisce per essere, nella sua cieca potenza generatrice di 
mostri, una divinità anonima e incombente, molto più vicina alla natura maligna di 
Leopardi che alla dea ottimistica del secolo dei Lumi per cui si battevano i liberali 
spagnoli”.  
 
70. C. SAVONUZZI, Il minotauro in pensione (“Vetrina surrealista”), ibid., p. 16. 
Cronache da Parigi. Savonuzzi mette la lente sulla mostra che l’Oeil di rue Séguier aveva 
dedicato “all’ultima rivista illustrata di Breton… la ondulante e lussuosa, la raffinata e 
brutale Minotaure”. Prima di recensire la mostra, il collaboratore de “Il Mondo” imposta 
una discussione generale sul surrealismo e sulla sua fortuna, con occhio particolare alla 
scena letteraria e visiva italiana fra le due guerre. Individua, in primis, in De Chirico il 
“precursore” del surrealismo, in Picasso il “garante”. Traccia una linea di continuità che 
dalla “scrittura automatica” conduce, “dopo la guerra”, a “gran parte dell’attuale action 
painting”; una linea che muove da Jarry ed arriva all’art brut, al gruppo Cobra – che, 
rispetto alle poetiche del surrealismo, campa “di rendita” – e all’“ultimo anarchico-dada, il 
De Pisis del surrealismo, Dubuffet insomma” (per la sequenza degli scritti sull’arte bruta e 
Dubuffet, artista centrale nel gusto di Alfredo Mezio, 1954, n. 38; 1956, n. 125; 1957, n. 
139; 1958, nn. 2, 16, 26; 1960, nn. 76, 146). “Dallo estremo romanticismo surrealista”, 
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conclude Savonuzzi, “siamo, comunque, ridotti al problema morale di ogni quadro, 
proiettato nel silenzio e nel vuoto”. Le potenti stroncature comparse ne “Il Mondo” nei 
primi anni di vita del settimanale (si veda, per esempio, 1949, nn. 10, 18, 33; 1950, n. 68) 
si erano stemperate e, pure permanendo un patente sospetto, avevano assunto – come nel 
presente scritto – la forma di una rilettura storico-critica degli apporti delle poetiche 
bretoniane all’arte del Novecento.         
 
71. C. L. RAGGHIANTI, Il bilancio delle arti, XIV, 26, 26 giugno 1962, pp. 3-4. 
Secondo ed ultimo scritto sui bilanci della Pubblica Istruzione e, in particolare, sul 
“bilancio dell’amministrazione del patrimonio artistico nazionale e delle attività ad esso 
inerenti” (per il primo, 1962, n. 67). Al centro dell’analisi di Ragghianti, da un lato i fondi 
destinati al restauro ed alla “sistemazione” o alla “riqualificazione” dei musei, dall’altro “il 
problema del personale tecnico e delle carriere”. Riguardo a quest’ultimo punto, per 
migliorare il “livello tecnico” Ragghianti chiede una “rivalutazione della carriera 
specializzata”.  
 
72. L. CECCHI PIERACCINI, L'arricciatura di Matilde Serao (“Aneddoti e 
occasioni”), ibid., p. 14. Leonetta Cecchi Pieraccini ricostruisce l’atmosfera delle “grandi 
partite a scopone” cui, “dopo le dispersioni della prima grande guerra”, avevano dato vita 
“Cardarelli, Spadini (il quale non sapeva giuocare), Soffici e l’architetto Brunati”; 
rammenta, inoltre, un “brindisi” offerto da Soffici cui “era stato conferito il premio di 
cinquantamila lire dalla Reale Accademia”. Leonetta si sofferma, infine, sulla figura di 
Cardarelli: ne ricorda l’invidia nutrita nei confronti di Ungaretti e i litigi con Leo 
Longanesi ed Amerigo Bartoli.  
 
73. A. MEZIO, Articoli di lusso (“Gallerie”), ibid., p. 15. “Da qualche settimana esiste a 
Roma una vetrina d’arte moderna per il collezionista armato di forti ambizioni”: “è la 
filiale della Galleria Marlborough di Londra”. Mezio mette la lente sulle “opere esposte” e 
sul catalogo: dalle opere di Cézanne, Gauguin e Monet, che non sono “capolavori in senso 
stretto”, al “ritratto di Félix Fénéon dipinto da Signac nel 1890”; da un “paesaggio 
mediterraneo” di Signac del 1923, al “ritratto di Misia Sert” di Bonnard. E ancora, “una 
natura morta di Vlaminck, piena di pieghe e di forme gravi, recante la data fatidica del 
1908”; una “operetta” del 1912 di Braque, “destinata a far testo in questo settore”; un 
quadro di Gris; un’opera di Léger ed una di Roger de La Fresnaye; “acquerelli” di Picasso; 
“una testa alquanto sfilacciata di Soutine”; “l’autoritratto di Chagall in veste di fool”; “il 
Paul Guillaume di Modigliani”; “la Costa Azzurra e le stanze di Matisse”; “due collages di 
Schwitters”; “un Klee a pois” che “riassume con uno straordinario accento poetico tutti i 
piccoli arcani della pittura di immaginazione”, opera al cui “confronto Kandinsky e Mirò 
impallidiscono”; una “natura setosa di De Staël e i due eleganti Pollock del 1948, anteriori 
all’invenzione dell’action painting”. Qualche riga, in conclusione, è riservata alla scultura: 
“alcuni manufatti di Chadwick e di Armitage, un palo totemonico di Turnbull, e due 
monumentali statue-contagocce di Moore, sui cui cola e si coagula tutta la storia del 
mondo: l’Isola di Pasqua, le carcasse carbonizzate di Pompei, gli Etruschi dei sarcofaghi e 
la bomba di Hiroshima” (sull’arte di Moore, pochi mesi prima, Mezio aveva pubblicato 
una lunga riflessione: 1961, n. 61).     
 
74. A. CEDERNA, Colpo gobbo (“Roma senza piano”), ibid. “Un bel colpo di scena”, 
nella vicenda urbanistica romana, “è stato il rifiuto del commissario a firmare il piano 
elaborato dai cinque tecnici di nomina ministeriale” (sul piano, in precedenza, 1959, nn. 
10, 15, 20, 28, 34, 37, 45, 58, 79, 90, 116, 122, 145; 1960, nn. 19, 48, 134, 142, 158; 1961, 
nn. 154, 161; 1962, nn. 10, 26). Ancora non si sapeva, commenta Cederna, “quali visioni 
abbia avuto”, “quali compagnie abbia frequentato”, “quali bravacci abbia incontrato sul 
suo cammino” il commissario Diana. Le modalità del rifiuto, aggiunge Cederna, erano le 
stesse che, qualche anno prima, avevano portato al siluramento del piano degli urbanisti 
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(1958, nn. 52, 80). “Non conosciamo il piano rielaborato dai cinque tecnici”, conclude 
Cederna, “ma basta ovviamente l’esultanza dei pennivendoli della stampa liberal-fascista 
per assicurarci che esso rappresenta un notevole passo avanti rispetto al catastrofico 
pasticcio cioccettiano”. 
 
75. A. MEZIO, Magini in borsa (“Gallerie”), XIV, 27, 3 luglio 1962, p. 15. La notizia 
della vendita di “due nature morte di Carlo Magini” “nel corso di un’asta antiquaria 
organizzata [a Milano] dall’Istituto Finanziario per l’Arte”, offre a Mezio il destro per 
tracciare il profilo del pittore (accenno alla “poesia” di Magini era stato dato da Mezio 
pochi mesi prima, in 1961, n. 44, nell’ambito della recensione della seconda edizione del 
libro di Charles Sterling sulla natura morta “de l’antiquité à nos jours”, Paris, Tisné, 1959). 
Magini, attacca il collaboratore de “Il Mondo”, “appartiene all’esercito di quei pittori iti in 
dimenticanza (per dirla con l’abate Lanzi) di cui è piena la storia dell’arte”. La sua arte, 
continua Mezio, rappresenta “la mancanza di pose”, “una pulizia di mano e di pensieri, 
insolita per un’epoca di sfarfallante mondanità o di tirannico e dilagante accademismo”. 
Magini “si serviva… di un mestiere antico, riscaldato a bagnomaria sui grandi ricordi 
bolognesi tuttora vivi nella provincia pesarese”. Più che “nell’area preferenziale del 
caravaggismo”, la sua arte aveva “un precedente più plausibile” nel “naturalismo 
accademizzante dell’Empoli”. Vero “esercizio autobiografico” di un pittore “ripiegato su 
se stesso e isolato dal mondo”, la pittura di Magini è recuperata lungo il filone della 
riqualificazione dell’arte delle province, di un “riveduto regionalismo visivo” in 
opposizione all’internazionalismo, al gusto metropolitano delle avanguardie (in questo 
senso, per la più lucida presa di posizione di Mezio si veda 1955, n. 91).     
 
76. A. CEDERNA, L'Italia in lotti (“Il giardino d'Europa”), ibid., pp. 15-16. “È 
necessario”, esordisce Cederna, “che anche il nostro paese” affronti “il problema della 
protezione della natura”. Serviva, in altre parole, “un piano tecnico e finanziario col quale 
garantire l’intangibilità” di alcune “delle superstiti risorse naturali d’Italia”. Poco si era 
salvato dalla “speculazione privata”, in un’Italia che “è oggi venduta a lotti”. Cederna 
invita a guardare all’“esempio dei paesi moderni”, dall’Inghilterra alla Germania, dalla 
Francia ai Paesi nordici (sull’Europa urbanistica, in precedenza, 1959, n. 146; 1960, nn. 12, 
53; 1960, nn. 82, 87; 1961, nn. 139, 149, 158); si concentra, a titolo esemplificativo della 
devastazione in atto, su “quanto sta succedendo” “all’Argentario”, “a nord di Talamone”, 
“a sud e a nord di Castiglione della Pescaia”, a Punta Ala, nella pineta di Migliarino.    
 
77. P. SCARPELLINI, Il piccone a Perugia (“Un convegno di urbanistica”), ibid., 
p.16. Ancora sul convegno d’urbanistica “che si è tenuto a Perugia il mese scorso”, sul 
tema della Conservazione e vitalità dei centri storici (sul convegno era intervenuto anche 
Cederna, 1962, n. 63). Scarpellini reputa “più conveniente, piuttosto che tornare sugli 
argomenti base del convegno… occuparci dei suoi riflessi nell’Umbria e particolarmente in 
Perugia”, città trasformata da “cento anni di espansione edilizia”. Anche la situazione 
urbanistica umbra rivelava come l’Italia avesse accumulato “cinquanta anni di ritardo sui 
paesi più progrediti”.  
 
78. E. TURRI, La cosmogonia di Malcom (“Foglietti di viaggio”), XIV, 28, 10 luglio 
1962, p. 9. Turri descrive la bizzarra figura di “Malcom D. C., l’artista e genius loci” 
conosciuto in una “piccola isola tropicale”. Malcom, pittore e letterato, aveva scritto poco 
tempo prima una “sua cosmogonia”.  
 
79. A. CEDERNA, Notizie immobiliari (“L'Italia in lotti”), ibid., p. 15. Le “notizie 
immobiliari” sono ricavate dalle pagine di “L’Immobiliare”, “bimestrale di informazioni 
immobiliari nazionali ed internazionali”. Il quadro offerto era quello di una “Italia in lotti, 
abbandonata al più straordinario saccheggio della sua storia, privatizzata, lottizzata”: 
“tramite di queste operazioni è un personaggio in Italia ancora relativamente nuovo, 
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l’agente immobiliare” (su temi analoghi anche lo scritto della settimana precedente, 1962, 
n. 76). Tra gli esempi portati da Cederna, la lottizzazione in corso in Sardegna e la 
speculazione in atto a Milano (riguardo a Milano, Cederna rimanda ad alcune informazioni 
già diffuse in 1962, n. 6).   
 
80. A. MEZIO, Il diavolo e l'acqua santa (“Gallerie”), ibid. Un inquadramento storico 
sulla “caricatura anticlericale” tra Otto e Novecento precede un affondo sull’arte di Zac, al 
secolo Giuseppe Zaccaria, “disegnatore del Paese Sera e inventore delle storielle sul Gatto 
Filippo”. Zac, scrive Mezio, “si è provato a introdurre qualche variante in questa tipologia 
popolare”: risultava evidente anche dalla “serie di disegni, esposti alla Galleria romana 
Don Chisciotte con una battagliera presentazione di Corrado Cagli”. In tali opere, “la 
maschera tradizionale del prete grasso, maneggione e politicante diventa un’immagine 
macabra (Cardinali-vampiro, preti-pipistrello) fabbricata con cascami di gusto 
surrealistico”. Tra le maglie dell’anticlericalismo di Zac, continua Mezio, “sembra di 
intravvedere perfino i pretini di Usellini, di Zavattini o di Nino Caffè”. Corrado Cagli 
aveva scritto di “uno Zac spietato, il quale adopera la matita come un nervo di bue e una 
frusta”; Mezio corregge il tiro e afferma che, “piuttosto che un fustigatore della società”, 
Zaccaria era “un fumista di tipo sofisticato, un eccentrico”, e la sua crudeltà “una crudeltà 
fabbricata a tavolino”. 
 
81. F. DONINI, I napoletani a Durham (“Posta dall'Inghilterra”), ibid., p. 16. Sulla 
mostra “Neapolitan Baroque and Rococò Painting” al Bowes Museum: mostra “bella, 
grande e interessante”, che “raccoglie un centinaio di pezzi (pitture e disegni, più della 
metà pitture) di artisti napoletani del Sei e Settecento”. A dimostrazione del fatto che “la 
ricchezza di pittura napoletana in Inghilterra è straordinaria”, “tutta la mostra” – scrive 
Donini - “proviene da gallerie pubbliche e private inglesi, non un solo pezzo viene da 
fuori”. Curioso, poi, che “la critica inglese s’interessa a questa pittura forse più della critica 
italiana”. La mostra del Bowes Museum era servita anche “a qualche rivalutazione precisa 
di opere male attribuite, come il San Bonaventura della Galleria di Northampton che da 
Francesco de Mura passa al Solimena o a un suo seguace molto stretto”. “Unica grave 
lacuna nella bella mostra”, l’assenza del Cavalier d’Arpino.     
 
82. G. MARMORI, Il monumento ai Rosselli (“Aria di Parigi”), ibid. Sulla travagliata 
genesi del monumento ai Rosselli eseguito dallo scultore Carlo Signori. L’incarico di 
realizzare il monumento era stato affidato allo scultore in seguito ad un concorso. L’artista 
aveva trovato numerosi ostacoli nella realizzazione dell’opera: dalla scarsa collaborazione 
trovata a Carrara fino alla perplessità che i suoi “volumi astratti” avevano suscitato in 
uomini come Alberto Meschi. Tra le poche parole di sostegno arrivate a Signori, quelle di 
Lionello Venturi.   
 
83. A. CEDERNA, Un paesaggio inventato (“La lezione olandese”), XIV, 29, 17 luglio 
1962, pp. 6-7. Solo due settimane prima, Cederna aveva invitato gli italiani a guardare 
all’“esempio dei paesi moderni” (1962, n. 76): in tale panorama, nel presente scritto egli 
torna ad occuparsi della situazione urbanistica olandese (per quanto riguarda la politica 
urbanistica europea, in un primo tempo Cederna aveva analizzato il caso inglese: 1959, n. 
146; 1960, nn. 12, 53; in seguito si era soffermato sulla Danimarca, 1960, nn. 82, 87, e 
sull’Olanda, 1961, nn. 139, 149, 158). Cederna evidenzia ancora una volta la politica del 
verde, la centralità data ai parchi pubblici; si concentra, inoltre, su polder, dighe, canali 
navigabili, e marca il massiccio intervento statale nella realizzazione di tali imprese. 
 
84. E. BATTISTI, Pittura e informazione, ibid., p. 15. Recensione di Opera aperta di 
Umberto Eco (Milano, Bompiani, 1962), volume che – scrive Battisti – affronta problemi 
di estetica, psicologia della forma, “cultura di massa”, e abbraccia le arti nel loro 
complesso. In tale contesto, per quanto concerne le arti visive, “il più esasperato esempio 
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di pittura aperta… è senza dubbio la pittura informale, o meglio l’astratto non geometrico 
che effettivamente polemizza nel modo più violento contro la chiusa concisione e la 
chiarezza d’un Mondrian, d’un Kandinsky geometrico, anche, forse, d’un Klee” (la 
sottolineatura di Battisti va inserita in un contesto in cui costante, da parte degli autori della 
pagina d’arte de “Il Mondo”, era stato il ripudio del fronte “concreto” della ricerca pittorica 
del secondo dopoguerra; si veda, a titolo esemplificativo, 1960, n. 94).        
 
85. A. MEZIO, I fioretti di Tomea (“Gallerie”), ibid. Un’esposizione “nella Galleria del 
vecchio Zamberlan” ricordava la figura di Fiorenzo Tomea (sull’artista, in precedenza, le 
riflessioni erano state frequenti: 1951, n. 6; 1952, n. 54; 1953, n. 19; 1960, n. 152). “A 
mano a mano che il ricordo di Tomea si allontana nel tempo”, scrive Mezio, “l’immagine 
di questo pittore semplice e ricco di affetti rinasce attraverso la sua opera con una 
straordinaria nettezza di contorni”. “Uno dei meriti di Tomea”, continua, “fu di avere 
riconciliato la pittura moderna col paesaggio alpino, liberandolo dai veli del misticismo e 
del panteismo ottocentesco”. La montagna di Tomea comportava sentieri “nascosti, 
attraverso i quali l’artista cercava di arrivare all’interno dell’habitat alpino, là dove si 
annida la mitologia selvatica della comunità indigena”: “ecco tutto quel mondo di 
maschere, di scheletri e di basilischi, che gli furono rimproverati come il parto di 
un’immaginazione ammalata di letteratura”. “Arte” che, se “sostenuta da una forte dose di 
arcaismo”, non era “necessariamente cifrata o ermetizzante”. Il temperamento di Tomea, 
afferma Mezio, era “tutt’altro che intellettuale”; l’artista, tuttavia, “faceva leva sulle 
proprie letture artistiche per addomesticare questo bestiario esoterizzante”.    
 
86. G. MARMORI, Man Ray foto-dadaista (“Aria di Parigi”), ibid., pp. 15-16. A Parigi, 
Marmori fa visita allo studio di Man Ray. Uno studio che appare come una “rigatteria 
bizzarra”, un “arsenale di oggetti manufatti, quadri, foto e robe” di cui è difficile penetrare 
“il senso occulto”. Nel contesto di una lunga conversazione, l’artista confessa alcuni 
particolari relativi alla propria tecnica fotografica e allude ad alcuni dei suoi ultimi lavori 
(“una veduta della rue Férou” venduta alla sorella, in America).    
 
87. S. RISOLO, Il ponte della fame (“Posta dall'Inghilterra”), ibid., p. 16. Silvia Risolo 
racconta la storia dell’Hungerford Bridge di Londra, “nome che tradotto letteralmente 
significa guado della fame”. L’Hungerford è “un brutto ponte di ferro che conduce dall’una 
all’altra sponda del Tamigi”; “un ponte ferroviario”, al cui lato però “c’è uno stretto 
passaggio pedonale molto frequentato”. La collaboratrice de “Il Mondo” conclude 
soffermandosi sul paesaggio urbano che si scorge attraversando il ponte.     
 
88. A. CEDERNA, Progetto di piano (“La sorte di Roma”), XIV, 30, 24 luglio 1962, 
pp. 15-16. “Riesce quasi impossibile”, esordisce Cederna, “dare un giudizio 
ragionevolmente fondato sul nuovo piano regolatore di Roma che è stato pubblicato nei 
giorni scorsi” (sulle vicende del piano regolatore della capitale, in precedenza, 1959, nn. 
10, 15, 20, 28, 34, 37, 45, 58, 79, 90, 116, 122, 145; 1960, nn. 19, 48, 134, 142, 158; 1961, 
nn. 154, 161; 1962, nn. 10, 26, 74). La situazione era “così compromessa”, continua, “che 
di fronte al nuovo elaborato grafico si resta sospettosi e perplessi”. Non si trattava ancora 
di un piano, ma di un “progetto di piano, pubblicato in base a un decreto del ministro Sullo 
del mese scorso”, progetto che “sarà discusso in Consiglio Comunale” e che “non puo’ 
quindi essere altro che generico, superficiale e sommario”. In attesa del testo definitivo, in 
quello a disposizione Cederna individua tre “novità… notevoli”: “il principio della 
destinazione d’uso”, “l’obbligo del rispetto della superficie d’uso” e “la progettazione 
unitaria per comprensori”. 
 
89. A. MEZIO, Il cinema e i pittori (“Gallerie”), ibid., p. 15. “Una trentina di artisti sono 
stati invitati per un’esposizione sul cinema nella pittura d’oggi che ha avuto la ventura di 
essere inaugurata da Anna Magnani e da Jayne Mansfield”. La mostra, aperta alla Galleria 
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Penelope, aveva avuto “l’avallo di due critici autorevoli come Ragghianti e Argan”. 
“L’idea dei curatori” era quella di “offrire un confronto tra due forme d’arte, come il 
cinema e la pittura, che hanno in comune il linguaggio delle immagini”; tale confronto, 
tuttavia, era risultato “un poco improvvisato, e l’interesse si sposta sui ritratti di attori e di 
attrici”. Tra questi, erano visibili “le due immagini di Anna Magnani, quella dipinta da 
Carlo Levi… e il ritratto di Guttuso”. Mezio si sofferma anche sulla Claudia Cardinale di 
Attardi, la Lollobrigida di Sassu, “la Monica Vitti di Porzano” e “la Star 1920, secca come 
un insetto” di Bruno Caruso. Qualche nota in merito alle opere di Guerricchio, Raphaël, 
Titina Maselli. “Gli astrattisti e gli informali, per nulla imbarazzati da questa competizione 
con un mezzo di espressione così tipicamente figurativo come il cinematografo, dedicano 
le loro modulazioni ai film intellettuali di Antonioni (Brunori, Gianquinto) mentre i pittori 
di ispirazione sociale si rifanno ai film di Visconti o di Rosi”. Mezio trae alcune 
conclusioni di ritorno dalla mostra di via Frattina: “il cinema interessa i pittori ma… il 
linguaggio cinematografico resta lontano dai loro interessi”; “i documenti per un paragone 
persuasivo tra le due arti” si sarebbero dovuti cercare altrove, nelle “inquadrature di Ben 
Shahn” e nelle “figure deliranti, squarciate dal flash fotografico” di Francis Bacon.  
 
90. A. CEDERNA, Alla deriva (“Cronache dell'urbe”), XIV, 31, 31 luglio 1962, p. 15. 
Discussione generale sulla politica urbanistica romana del secondo dopoguerra che procede 
dal commento al “volume che illustra l’opera svolta dall’amministrazione straordinaria 
(luglio 1961-luglio 1962)” e dal commissario Francesco Diana. All’intero patrimonio 
storico della città, scrive Cederna, sovrintendevano “solo otto” tecnici. Carenza di 
personale acuita dalla scarsità di fondi stanziati per la tutela dei beni artistici, dal ruolo 
marginale che aveva sempre rivestito il “Servizio Giardini”, dalla lottizzazione delle aree 
verdi superstiti, da “piani particolareggiati” che avevano interessato perlopiù “l’arco nord-
ovest-sud, cioè quello opposto alla giusta espansione di Roma”. 
 
91. R. GAYA, Nella cappella di Giotto (“Diario di un pittore”), ibid., pp. 15-16. La 
seconda pagina del diario di Gaya (per il primo scritto dell’artista, 1962, n. 62; per 
l’ultimo, 1962, n. 112) è centrata sui “dipinti di Giotto” della Cappella Scrovegni. Opere 
che avevano lasciato il collaboratore de “Il Mondo” “muto, stupefatto, stordito”: “Giotto è 
un creatore; non è un artista, come è invece Piero della Francesca”. Spazio particolare è 
dato alle scene della Fuga in Egitto e del Bacio di Giuda. La visita a Padova si conclude 
con una tappa in Piazza del Santo ed alla Basilica; infine, ad un caffè, dal quale era visibile 
il Gattamelata di Donatello.    
 
92. A. CEDERNA, Settantaquattro centimetri (“Il giardino d'Europa”), XIV, 32, 7 
agosto 1962, p. 15. Cederna analizza, in relazione agli impianti ed alle aree verdi 
esistenti, la situazione in cui versava lo “sport vero, dilettantistico, ricreativo e di massa” in 
Italia. Dell’“incasso annuale lordo del totocalcio”, solo il 5% finiva al Coni, andava cioè “a 
vantaggio dello sport vero”, della “salute pubblica”. Inoltre, “nessuna legge prescrive 
norme idonee e tassative perché nei piani regolatori sia riservata a verde sportivo e 
ricreativo una determinata aliquota di terreno”. Né andava dimenticata “la mancanza di 
impianti presso i complessi industriali, la mancanza di ogni politica sportiva universitaria”. 
Cederna conclude portando gli esempi concreti di Roma e Milano.  
 
93. V. CIARDO, Napoli vista dai pittori, ibid. Recensione della “nutrita rassegna di pitture 
di artisti stranieri raffiguranti vedute napoletane e del golfo, da Baia a Ischia, Capri, 
Sorrento… allestita di recente a Napoli nella cornice festosa di alcuni ambienti del Palazzo 
reale”. Esposti “oltre cento dipinti provenienti da Gallerie e musei nazionali ed esteri”, che 
“documentano l’attività di pittori francesi, tedeschi, olandesi, inglesi e polacchi”. Molti 
artisti, scrive Ciardo, non avevano “resistito alle lusinghe del pittoresco”, “la trappola nella 
quale rischiano di cadere i pittori al loro primo incontro con Napoli”. Non era “certo questo 
il caso di Corot”, nonostante la scelta di un soggetto “compromettente” come il Vesuvio, 
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presentato accanto ad una “veduta d’Ischia”. Tra gli altri nomi sui quali si sofferma Ciardo, 
spiccano quelli di Pitloo, Van Wittel, Hackert, Frans Vervloet, Didier Barra, Albert 
Marquet, Philibert Ziem. 
 
94. C. SAVONUZZI, Il giubileo di Mirò (“Aria di Parigi”), XIV, 33, 14 agosto 1962, 
p. 15. Da Parigi, Savonuzzi traccia il profilo di Joan Mirò. Il collaboratore de “Il Mondo” 
appunta i passaggi salienti della vita e della formazione di un artista cui “han fatta una 
grande mostra” (Savonuzzi si riferisce alla mostra aperta tra giugno e novembre 1962 alla 
Galleria d’arte moderna di Parigi). Esposti “trecento pezzi tra pitture, sculture, collages, 
ceramiche, disegni e lito e gli ultimi enormi quadri, tutti verdi o tutti rossi con… una riga 
nera, precisa”, “un taglio come quelli di Fontana”. Savonuzzi analizza alcune delle opere di 
Mirò, opere in cui vede il “dibattersi, moltiplicarsi e proliferare fitto” dei “suoi bacilli”, 
individua “amebe che si associano-dissociano allegramente”, il “culto ossessivo” 
dell’artista per il “sistema pilifero”. Quella di Mirò, tuttavia, restava “grande pittura appena 
appena minore: come quella di Tobey” (l’ostilità – comune agli autori della pagina d’arte 
de “Il Mondo”, emblematico è 1950, n. 7 – rispetto alla matrice surrealista della ricerca 
pittorica di Mirò ed alla opzione segnica della ricerca visiva di Tobey spiegano l’etichetta 
di pittura “minore”, decorativa).  
  
95. A. CEDERNA, Prima del diluvio (“Il giardino d'Europa”), ibid., pp. 15-16. Cederna 
analizza “la relazione pubblicata in questi giorni dall’associazione Italia Nostra, che 
contiene un ampio programma di azione, e una vasta gamma di proposte”. L’attività 
dell’associazione, spiega Cederna, dimostrava che “anche da noi, col consueto ritardo di 
decenni sugli altri paesi, il problema della protezione della natura, del paesaggio e del 
verde comincia ad essere affrontato in modo organico” (al tema del verde pubblico, 
Cederna aveva dedicato più di una riflessione, si veda a titolo esemplificativo 1961, nn. 27, 
28, 70, 86, 157, 1962, nn. 18, 66). Le proposte di “Italia Nostra” sulle quali il collaboratore 
de “Il Mondo” mette la lente sono ripartite nei contenitori tematici “Verde cittadino”, 
“Natura e strade”, “Parchi nazionali”, questioni perlopiù affrontate singolarmente negli 
scritti citati.    
 
96. A. CEDERNA, Lettera aperta (“Il giardino d'Europa”), XIV, 34, 21 agosto 1962, 
p. 14. Compare ne “Il Mondo”, con un commento di Cederna, una lettera al Ministro della 
Pubblica Istruzione sottoscritta da “docenti universitari di storia dell’arte” (tra i quali 
Argan, Brandi, Longhi, Morisani, Pallucchini, Ragghianti, Zevi). I sottoscrittori 
intendevano attirare l’attenzione del Ministro sulle “quotidiane offese arrecate alle città e al 
paesaggio italiano”. Era “la prima volta”, scrive Cederna, “che il mondo universitario si 
pronuncia compatto”; “lentamente, tardivamente”, “ad eccezione di alcuni tra i firmatari” 
(Cederna marca in modo particolare la posizione di Ragghianti) “cadono i compartimenti 
stagni tra i vari settori della nostra cultura”.  
 
97. M. CESARINI, I mali del secolo, ibid., p. 20. Pagina ironica sulle malattie più 
frequenti tra gli artisti romani di via del Babuino. In primo luogo, la “mostrite”, vale a dire 
la “irrefrenabile smania di mostrare pubblicamente” le proprie opere: “si guarisce 
arricchendo”, scrive Cesarini; quindi, la “contrattite”; infine, la “datite”, i cui ammorbati 
sono spinti “a retrodatare artatamente le… opere”. Cesarini non fa riferimenti espliciti ad 
alcuno degli artisti romani o residenti a Roma.    
 
98. G. RUSSO, La porta segreta (“Roma di Silvio Negro”), XIV, 35, 28 agosto 1962, 
pp. 13-14. Recensione di Roma, non basta una vita di Silvio Negro (Venezia, Neri Pozza, 
1962), volume prefato da Emilio Cecchi, nel quale la storia si mescola con la cultura, il 
costume, l’archeologia. Un volume, commenta Russo, carico di “valori morali e umani”.  
 
99. L. CECCHI PIERACCINI, Occhio di gallina (“Agendina di guerra”), XIV, 36, 4 
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settembre 1962, p. 14. Leonetta Cecchi Pieraccini torna con la memoria al 24 novembre 
del 1939, ad una cena all’Hôtel de la Ville “insieme a Mario Praz”, ospiti di Bernard 
Berenson. Quella sera, l’intellettuale americano aveva “molto parlato di opere d’arte, 
pigliando le mosse dalla mostra dei capolavori del Prado trasportati in Svizzera per salvarli 
da possibili pericoli bellici e… esposti a Ginevra”. Berenson aveva aggiunto anche qualche 
impressione sull’arte di Velázquez, Neri di Bicci e Renoir.  
 
100. A. MEZIO, Il pittore in vacanza (“Gallerie”), ibid., p. 15. Ritratto letterario di 
Antonio Donghi (in 1949, n. 32, il primo accenno ad un artista che, nei primi anni Trenta, 
era stato un riferimento per Mario Pannunzio pittore; su Donghi anche un ricordo 
pubblicato a pochi giorni dalla sua scomparsa, 1963, n. 98, e 1964, n. 18). Mezio mette a 
fuoco l’uomo, più che l’artista; scrive di Donghi viaggiatore e “pittore-gastronomo”, 
interessato ai luoghi in cui la villeggiatura fosse “tranquilla, economica, pittorica e 
mangereccia”. E ancora. Donghi – che con il critico de “Il Mondo” aveva intrattenuto una 
lunga chiacchierata – lamentava la scomparsa delle “modelle adatte”: “colpa del 
cinematografo e dei giornali a rotocalco che ne hanno standardizzato il tipo”. Mezio offre, 
in seguito, un elenco sommario delle “numerose applicazioni” di un artista-inventore che, 
per esempio, aveva messo a punto “un occhiale a saliscendi” e “l’apparecchio per 
riscaldarsi il letto durante l’inverno”. Donghi si era lasciato andare anche ad alcuni ricordi 
relativi alla propria infanzia, ad alcune notizie sulla propria famiglia e sul quartiere in cui 
era nato. Rimpiangendo gli anni Venti, anni in cui “i pittori vivevano da eroi”, il pittore 
aveva concluso affermando che “è difficile essere entusiasti della Roma d’oggi”.      
 
101. G. VISENTINI, Macchina indietro (“Il corridoio”), ibid., pp. 15-16. Il primo 
paragrafo dello scritto di Visentini è centrato sulla situazione delle arti contemporanee in 
Italia. “La Biennale”, scrive Sforza, “tenta quest’anno una rivalutazione del figurativismo, 
e già si parla di crisi dell’astrattismo, dell’informalismo, dello spazialismo”. Un fuoco di 
paglia, lamenta Visentini, che auspicava “che gli artisti rientrassero nel seminato, parlando 
e facendo pittura nel dominio della pittura, ritrovando un linguaggio”: “la pittura informale 
o astratta o come diavoli si chiami, non è linguaggio, e non essendo linguaggio, cioè 
qualcosa d’intelleggibile e controllabile, non ha possibilità di essere pittura” (dichiarazioni 
che fanno il paio con la linea anti-astratta scelta dagli autori della pagina d’arte de “Il 
Mondo”, Alfredo Mezio su tutti; a ciò si deve, fin dal 1956, l’assenza di scritti sulla 
Biennale veneziana, eccezion fatta per pesanti stroncature quali La crisi della Biennale, 
1957, n. 134; Una Biennale a zero, 1958, n. 129; L'inaugurazione, 1960, n. 77; sempre 
sulla ventinovesima Biennale, a comparire ne “Il Mondo” era stato un solo articolo, ma 
prima dell’apertura della mostra e ad indagare il “caso Alberto Burri”, 1958, n. 16). 
Visentini pubblica alcuni passi di scritti di artisti non figurativi (Capogrossi, Burri, 
Vedova), contrapponendo Guttuso, “artista serio”, “che la figura non l’ha mai lasciata”, a 
Vedova, che aveva lasciato il disegno per “liberarsi d’un elemento che appartiene alla 
pittura e che si espone al controllo”; Vedova, per il quale un ritorno alla rappresentazione 
sarebbe stato percepito come un inspiegabile “macchina indietro”.   
 
102. D. SFORZA, Le foglie d'acanto (“Colonna antonina”), XIV, 37, 11 
settembre 1962, p. 9. “Venticinque anni fa”, attacca Sforza, “vedeva la luce il primo 
numero della rivista bimestrale L’Urbe”, rivista “che voleva esaltare il grande passato della 
Città Eterna” “studiandone i monumenti”. Nel ripercorrere alcune fasi della storia 
urbanistica dell’Italia fascista e provando ad individuare gli elementi e i caratteri di una 
retorica neoromana ancora viva nei primi anni Sessanta, Sforza intende “verificare se non 
ci sia la possibilità, anche nella Roma di oggi, di porre le basi per una pubblicazione che 
guardi alla capitale con occhi attenti, moderni e spregiudicati, e che esamini e dibatta i suoi 





103. P. SCARPELLINI, Le statue di legno, ibid., p. 15. Recensione di La scultura 
lignea italiana dal XII al XVI secolo di Enzo Carli (Milano, Electa, 1961). Scarpellini fa il 
punto sullo stato degli studi e sulle “difficoltà grandissime” per chiunque ambisca ad “uno 
studio generale sul problema”: la scultura in legno, infatti, “affonda le sue radici tra i 
prodotti popolareschi”, in un’area “intermedia, ambigua tra arte ed artigianato”. 
L’“informatissimo” testo di Carli, conclude il collaboratore de “Il Mondo”, è “un 
validissimo aiuto allo storico che s’avvia per una strada così difficile ma che promette… 
clamorosi risultati”.   
 
104. A. CEDERNA, Strade e natura (“Dieci giorni in Jugoslavia”), ibid., pp. 15-
16. Per un confronto con la situazione urbanistica italiana, Cederna non chiama più in 
causa Olanda o Danimarca (“si sente rispondere che quelli sono paesi ricchi che possono 
permettersi certi lussi”) ma mette la lente sulla Jugoslavia (tra i paesi europei, in un primo 
tempo Cederna aveva analizzato il caso inglese: 1959, n. 146; 1960, nn. 12, 53; in seguito 
si era soffermato sulla Danimarca, 1960, nn. 82, 87, e sull’Olanda, 1961, nn. 139, 149, 158; 
sul viaggio in Jugoslavia anche 1962, nn. 108, 111). “La bellezza incontaminata delle sue 
coste e delle sue foreste”, se da un lato poteva essere giustificata con il fatto che la 
Jugoslavia “non ha avuto la nostra espansione economica”, dall’altro “ha il merito di farci 
riconoscere una verità incontestabile”: “l’inferiorità dell’Italia, in campo urbanistico, nei 
riguardi sia dei paesi ritenuti ricchi che di quelli ritenuti poveri”. Il viaggio di Cederna 
prende l’abbrivo da Fiume e Sebenico.  
 
105. L'INVITATO, La piazzetta (“I giorni”), ibid., p. 24. Alla Galleria d’arte La 
Piazzetta di Capri, “aperta da pochissimo”, erano esposti un’opera di Maccari, “un 
autoritratto di Carlo Levi”, “una sculturina di Mazzacurati, e Cagli, Ciarrocchi, un piccolo 
Guttuso, Mirko”. “Dirige la galleria la pittrice Eva Fisher”; dell’artista di origine croata, 
con la quale aveva avuto occasione di scambiare qualche battuta, L’Invitato traccia il 
profilo e marca le abitudini, i vezzi. 
 
106. L. CECCHI PIERACCINI, Neve e mercurio (“Agendina di guerra”), XIV, 
38, 18 settembre 1962, p. 14. In data 4 febbraio 1939, “è calato a Roma Mario Broglio”. 
Leonetta Cecchi Pieraccini scrive del rapporto dell’artista ed editore con Roberto Longhi, 
rapporto nel quale era “rimasta qualche misteriosa ombra”; accenna, infine, ad una cena “a 
trattoria con Broglio, Bartoli e Saffi”. 
 
107. A. MEZIO, Pesce d'aprile (“Gallerie”), ibid., p. 15. Recensione di Le 
Surréalisme di Patrick Waldberg (Genève, Skira, 1962). “Accanto all’esposizione che una 
galleria parigina ha dedicato recentemente alla rivista Minotaure” (evento sul quale era 
intervenuto Savonuzzi, 1962, n. 70; in questo scritto, anche alcune indicazioni in merito 
alle posizioni assunte dagli autori de “Il Mondo” a proposito delle poetiche surrealiste, 
potentemente stroncate fin dai primi anni di vita del settimanale; sul surrealismo è anche 
1962, n. 140), il volume di Waldberg aiuta a “mettere nella prospettiva dell’epoca l’attività 
dei vari commandos surrealisti e la loro campagna di provocazioni”. “In questa storia”, 
continua Mezio, “gli italiani sono rappresentati molto bene”, a partire da De Chirico, “il 
Marchese Lepri e la triestina Leonor Fini”. Al di là di questi nomi, però, nulla più che 
“imitazioni provinciali”, quelle partorite in Italia: “basta sfogliare i pochi numeri di 
Circolare sinistra”, “che alcuni anni fa” aveva tentato di “acclimatare in Italia lo scandalo 
surrealista”. La rivista aveva dimostrato soltanto che “i surrealisti torinesi sono 
crepuscolari e leggermente qualunquisti”, e “si servono di materiale di seconda mano” che 
“Longanesi sfrutta sul Borghese con altro spirito ed energia” (evidente, nell’ennesimo 
omaggio al magistero longanesiano – in precedenza, sul nano di Strapaese, si veda almeno 
1961, nn. 29, 91; 1962, n. 36 -, un aggiornamento costante non solo sulla tecnica 
giornalistica, sulla grafica, ma anche sulle posizioni culturali di Leo Longanesi nel secondo 
dopoguerra e fino alla sua scomparsa, avvenuta nel 1957). “Arruolato per ragioni d’affetto” 
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nei quadri del movimento surrealista, un “poisson” di Maccari – l’altro dei nani dell’Italia 
della cultura rurale tra le due guerre – era il pezzo più notevole.    
 
108. A. CEDERNA, La nuova Zagabria (“Dieci giorni in Jugoslavia”), ibid., pp. 
15-16. Secondo scritto di Cederna dalla Jugoslavia (per il primo, 1962, n. 104; per il terzo, 
1962, n. 111). Cederna mette a fuoco i problemi dell’urbanistica e del verde pubblico a 
Zagabria: lo sviluppo della città da nord a sud “è regolato dal nuovo piano regolatore che 
tende a distinguere e rafforzare in ogni parte della città un preciso carattere funzionale, 
senza confusioni, né sovrapposizioni di vecchio e nuovo”. Inoltre, “il sistema montuoso a 
settentrione, le colline e le valli, i prati e le foreste, servono da zona ricreativa e parco 
pubblico”. “Il piano di insieme, il respiro con cui sono disposti i volumi”, riscattavano 
anche l’architettura dei singoli edifici, che in alcuni casi puo’ “lasciare a desiderare”.  
 
109. P. BAROZZI, Peggy e Pollock (“Aria di Venezia”), ibid., p. 16. Paolo 
Barozzi inaugura la propria collaborazione con “Il Mondo” tracciando il profilo di Peggy 
Guggenheim. Ne elenca le abitudini, gli spostamenti, le frequentazioni veneziane. 
Soprattutto, imposta la questione Jackson Pollock, i cui quadri di proprietà Guggenheim 
“sono tutti raccolti nella sala dedicata a questo pittore”, nel “museo a Venezia”: “è passato 
molto tempo”, spiega Barozzi, da quando Peggy “regalava i Pollock, in occasione del 
matrimonio di amici e oggi ne ha pochi in confronto a tutti quelli che sono passati per le 
sue mani”. Il testo riproduce i contenuti di una conversazione tra il collaboratore de “Il 
Mondo” e la collezionista americana. Il dialogo ricostruisce il clima culturale degli anni nei 
quali questa aveva conosciuto e lanciato Pollock e, più in generale, chiarisce il significato 
della sua attività di gallerista. La questione-Pollock era stata sostanzialmente aggirata dagli 
autori storici della pagina d’arte de “Il Mondo”: nessun commento di Mezio circa la grande 
mostra romana del 1958, evento celebrato da Lionello Venturi sulle colonne 
dell’“Espresso”; solo un riconoscimento parziale e tardivo della qualità della pittura 
dell’americano, peraltro inserito in una discussione generale sulla crisi dell’arte astratta 
comparsa ne “Il Mondo” due anni più tardi (1960, n. 94).    
 
110. G. COMISSO, Il saccheggio di Caorle (“Turismo a rovescio”), XIV, 39, 25 
settembre 1962, p. 15. Il volto architettonico di Caorle era stato sfregiato da interventi 
messi in atto “senza che la Soprintendenza e altri enti siano mai intervenuti”: in particolare, 
tali interventi avevano umiliato, oppresso la Cattedrale ed il suo campanile, che avevano 
finito per essere schiacciati tra edifici quali “una caserma dei carabinieri” e “una scuola 
patronale” costruita in “stile missionario tropicale”. Comisso denuncia, infine, la 
speculazione edilizia: tutti, a Caorle, “vogliono costruire o trasformare la vecchia casa in 
negozio o in pensione”.   
 
111. A. CEDERNA, La vecchia Lubiana (“Dieci giorni in Jugoslavia”), ibid., pp. 
15-16. Nella terza ed ultima pagina del diario di viaggio in Jugoslavia (per i primi due 
scritti, 1962, nn. 104, 108), è analizzato il caso lubianese. Il piano regolatore della città, 
scrive Cederna, era ispirato al rispetto della “disposizione” del territorio, tra “nucleo 
storico” e “ambiente naturale”: “suo compito fondamentale è la radicale riorganizzazione 
degli insediamenti periferici, che si sono venuti creando disordinatamente in quest’ultimo 
mezzo secolo”. Gli urbanisti avevano predisposto, a tal proposito, “uno sviluppo urbano a 
cinque raggi”, il cui “carattere essenziale” “è la separazione fra le varie direttrici di 
sviluppo”. In conclusione Cederna loda, per la sua “zona ricreativa e sportiva”, la “nuova 
cittadina di Novo Velenje”, costruita “a una settantina di chilometri da Lubiana”.   
 
112. R. GAYA, Statue morte (“Diario di un pittore”), ibid., p. 16. Gaya conclude 
la propria collaborazione con “Il Mondo” (due, in precedenza, i suoi scritti: 1962, nn. 62, 
91) con una riflessione generale, carica di suggestioni letterarie sul rapporto tra la città di 
Roma e la sua “moltitudine di belle statue”. “La romanità”, esordisce Gaya, “non ebbe 
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scultura, ma statue”. “Le statue possono venir collocate dappertutto”, perché “sono cose 
pubbliche, civiche”; “le sculture invece non lo sono, e non perché siano proprietà privata, 
ma perché non sono cose”. “Roma non ebbe scultura, pittura, poesia complete, perché la 
sua terribile ossessione di civiltà trasformava immediatamente ogni cosa in cosa per 
molti”. La città si era preparata “una specie di durevolezza arida, priva di trascendenza e di 
fede”.  
 
113. L. CECCHI PIERACCINI, Le miniere del re (“Agendina di guerra”), XIV, 
40, 2 ottobre 1962, p. 14. L’8 maggio del 1940, Leonetta Cecchi Pieraccini aveva 
appuntato sulla sua agenda la scomparsa di Cesare Pascarella; il 27 dello stesso mese, la 
pittrice era stata a colazione con Ardengo Soffici, il quale aveva parlato a lungo di Hitler e 
dei giudizi del Führer riguardo all’opera di Picasso. Due giorni più tardi, Leonetta aveva 
fatto visita a Berenson, “al solito Hôtel de la Ville” (menzionato anche in 1962, n. 99).   
 
114. A. MEZIO, Etichette d'avanguardia (“Gallerie”), ibid., p. 15. Mezio ragiona 
sul Dizionario della pittura moderna, da poco edito a Milano per i tipi del Saggiatore (a 
cura di Robert Maillard e Dino Formaggio, 1961). Il volume, scrive il collaboratore de “Il 
Mondo”, aiutava ad orientarsi dentro un’“arte di oggi” parcellizzata in movimenti che si 
“producono a vista d’occhio”, schiacciata sotto il suo “castello dottrinario”, il suo 
“dispiegamento di programmi” e le sue “complicazioni intellettualistiche” (il sospetto nei 
confronti di un’arte per iniziati, di opere dai messaggi cifrati aveva connotato le prese di 
posizione di Mezio a partire dai primi scritti comparsi ne “Il Mondo”, e determinato il 
rifiuto pressoché completo dell’arte non figurativa; a dimostrarlo, per esempio, il silenzio 
sulle ultime Biennali, silenzio del quale si è scritto anche in 1962, n. 101). Mezio conclude 
constatando che “poche di queste etichette hanno resistito all’usura del tempo”: “occorrerà 
lo spoglio dei giornali perché un giorno se ne possa ritrovare il significato e la ragione 
sociale”.   
 
115. A. CEDERNA, Catrame milanese (“Il giardino d'Europa”), ibid., pp. 15-16. 
Cederna constata come “dopo essere per tanti anni vissuto in perfetta armonia con la civica 
amministrazione”, “finalmente il Corriere della Sera si è accorto da qualche mese, che a 
Milano molte cose non vanno” (l’interesse di Cederna nei confronti di Milano torna vivo 
dopo alcuni scritti comparsi ne “Il Mondo” nei primi mesi del 1962; si veda, a tal 
proposito, nn. 6, 9, 16). I redattori del quotidiano milanese avevano scoperto, “buoni 
ultimi, che Milano non ha verde pubblico”, “che mancano spazi per i bimbi, che il laghetto 
del parco è ridotto una palude, che uno dei pochi giardini esistenti è pieno di cartacce”, che 
“intorno alla grande Milano c’è anche la fascia di miseria, con uomini, donne e bambini 
stipati in stalle e cantine in condizioni spaventose”. Avevano scoperto, infine, che 
“l’affanno di cui soffrono tanti milanesi è effetto della spietata concentrazione edilizia”. 
 
116. E. BATTISTI, Affrescanti in Arcadia, XIV, 41, 9 ottobre 1962, p. 15. 
Recensione di due testi: Mantova. Le arti dall’inizio del secolo XV alla metà del XVI (testi 
di Ercolano Marani e Chiara Perina, Mantova, Istituto Carlo D’Arco per la storia di 
Mantova, 1961), volume che “fa parte, come è noto, della Grande Storia della città”; Gli 
affreschi nelle ville venete del Cinquecento di Luciana Crosato (Treviso, Canova, 1962).  
 
117. A. CEDERNA, Una città moderna (“Posta da Zurigo”), ibid., pp. 15-16. 
Prosegue con Zurigo l’indagine di Cederna sullo stato dell’urbanistica in Europa (in un 
primo tempo Cederna aveva analizzato il caso inglese: 1959, n. 146; 1960, nn. 12, 53; in 
seguito si era soffermato su Danimarca, 1960, nn. 82, 87, e Olanda, 1961, nn. 139, 149, 
158; infine, sulla Jugoslavia, 1962, nn. 104, 108, 111; sulla città svizzera anche 1962, nn. 
119, 124). Zurigo, scrive Cederna, era cresciuta nella consapevolezza della necessità della 
tutela degli elementi naturali del territorio circostante: da un lato il lago, le cui sponde 
avevano avuto una “sistemazione esemplare”, dall’altra le “foreste sulle colline”. Centralità 
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assoluta era inoltre stata data a “parchi e giardini”, “prati per il gioco libero e campi di 
gioco per i bambini”.   
 
118. G. VISENTINI, Il lago di Rousseau (“Il corridoio”), ibid., p. 16. Il paragrafo 
conclusivo del testo di Visentini è dedicato ad una riflessione generale sull’arte 
contemporanea che, sempre più criptica, incomprensibile, “sta ora alienandosi la simpatia e 
la stima delle persone intelligenti” (considerazioni simili erano state espresse da Mezio in 
un articolo pubblicato la settimana precedente, 1962, n. 114). Il collaboratore de “Il 
Mondo” arricchisce la propria discussione pubblicando qualche stralcio di uno scritto di 
Gide comparso nell’“Express” il 13 settembre precedente.  
 
119. A. CEDERNA, I ragazzi di Zurigo (“Una città moderna”), XIV, 42, 16 
ottobre 1962, p. 15. Secondo scritto di Cederna da Zurigo (per il primo articolo della 
serie, 1962, n. 117; per l’ultimo, 1962, n. 124). Attenzione è data all’“estrema cura” 
prestata dagli svizzeri “per la salute morale e fisica dei cittadini, per fornire ai giovani 
l’ambiente adatto allo svago intelligente, spontaneamente educativo”; cura di cui erano uno 
straordinario esempio i “Centri per il tempo libero”. Il centro, scrive Cederna, era più che 
un “parco pubblico per il riposo e la ricreazione generale, per il gioco e l’esercizio all’aria 
aperta di bambini e ragazzi”: “il carattere più originale dei centri”, spiega, “consiste nella 
possibilità per chiunque di distrarsi facendo qualcosa, di imparare e praticare i più svariati 
lavori manuali”.  
 
120. L'INVITATO, Arte programmata (“I giorni”), ibid., p. 24. Suggestioni 
mondane raccolte alla mostra di “arte programmata” e del Gruppo T che Giorgio Soavi, 
“con Bruno Munari ha organizzato” “per la Olivetti”. All’evento, scrive L’Invitato, “c’era 
molta gente”: “esperti olivettiani della pubblicità calati su Roma da Ivrea”; Leonardo 
Sinisgalli, “forse il primo in Italia che ha avuto l’intuizione della pubblicità scissa dal 
prodotto”; e ancora, Gaspero del Corso, Libero Bigiaretti, Riccardo Musatti. Compaiono, 
nel testo dell’Invitato, alcuni passi dello scritto che Umberto Eco aveva firmato a 
presentazione della mostra.  
 
121. D. SFORZA, La nuova stagione (“Colonna antonina”), XIV, 43, 23 ottobre 
1962, p. 9. Riflessione generale sul sistema delle arti a Roma, scaturita da una visita ad 
alcune opere – in quei giorni esposte nella capitale – di Picabia, May Janko, Lawrence 
Vail. Il ragionamento di Sforza prende l’abbrivo dalla constatazione del contrasto tra il 
grande numero di gallerie e di eventi espositivi e lo scarso interesse suscitato da questi in 
giornalisti e collezionisti: “l’anno scorso una galleria espose per la prima volta un quadro 
di Rauschenberg”, “ma nessuno ne parlò, né in bene né in male”; “il mercato praticamente 
non esiste”, a Roma “sono non più di tre o quattro i collezionisti d’arte moderna”. “Anche 
le dimore degli intellettuali o degli scrittori sono solitamente prive di testimonianze d’un 
vero interesse per ciò che accade d’intorno”: “a volte si scopre un Morandi, un Mafai, un 
Guttuso”, “ma più in là non si va mai”. In Italia, insomma, “si tende al classico e al 
severo”, e “i critici realisti hanno scoperto Bacon nelle ultime due settimane” (anche il 
primo riferimento di Alfredo Mezio, critico figurativo de “Il Mondo”, all’arte di Bacon era 
di poche settimane prima, 1962, n. 89). Strano, conclude Sforza, che quanti si 
“interessavano, putacaso, del Cagli del 1957 non si interessano più del Cagli 1962”; e 
strano era che fosse preso “sul serio il Capogrossi di venticinque anni fa e non quello di 
oggi” (lo scritto di Sforza è in controtendenza rispetto alle posizioni espresse dagli autori 
de “Il Mondo” che, per quanto concerne la figura – emblematica, secondo Sforza – di 
Capogrossi, non avevano fatto mancare stroncature anche feroci, 1950, n. 7).  
 
122. A. MEZIO (a cura di), Lettere di Gobetti a Benedetto Croce (“Un carteggio 
inedito”), ibid., pp. 10-11. Il fatto che del carteggio Croce-Gobetti (a maggior ragione 
perché del tutto sganciato da questioni storico-artistiche) si occupi Mezio è emblematico: 
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già nel 1949, in un biglietto d’auguri fatto recapitare a Croce in occasione del compleanno 
e firmato da alcuni membri – non tutti – della redazione del settimanale, era comparso il 
nome del critico d’arte (Carteggio Croce-Pannunzio 1945-1952, a cura di Pier Franco 
Quaglieni e Luisa Cavallo, Torino, Centro Pannunzio, 1998, p. 15). Il magistero crociano 
era stato determinante anche per lavare nel liquido della “religione della libertà” quanto di 
compromissorio rispetto alla cultura del Ventennio sussisteva in intellettuali transitati per 
la “fronda” ed una formazione strapaesana. In quanto a Gobetti, si veda il successivo scritto 
di Mezio, 1963, n. 45.     
 
123. A. MEZIO, Annibale alle porte (“Gallerie”), ibid., pp. 15-16. Sulla 
“esposizione bolognese del paesaggio classico” (L’ideale classico del Seicento in Italia e la 
pittura di paesaggio), mostra che “è stata preceduta da una specie di prova generale”, “due 
anni fa a Cardiff”, dove era stata raccolta “una sessantina di dipinti, in gran parte 
provenienti dalle raccolte locali”. Al Palazzo dell’Archiginnasio, scrive Mezio, 
“protagonista della festa insieme al divino Poussin” era Annibale Carracci: “cominciare 
con Annibale vuol dire rimettere nel mezzo l’asso di bastoni”. Il collaboratore de “Il 
Mondo” si ferma anche sul catalogo della mostra (Bologna, Alfa, 1962), nel quale i saggi 
curati dai “giovani longhiani che hanno lavorato sotto la direzione di Cesare Gnudi” 
stridono con “la dottrina precisa e metodica di Denis Mahon, al quale si deve la 
pianificazione della mostra”. Coda del presente scritto è l’articolo che la settimana 
successiva Mezio avrebbe dedicato a Gaspard Dughet, artista le cui opere erano visibili a 
Bologna (1962, n. 125). 
 
124. A. CEDERNA, La natura difesa (“Taccuino svizzero”), ibid., p. 16. Lo 
scritto conclude la corrispondenza di Cederna dalla Svizzera (per gli articoli precedenti, 
dedicati a Zurigo, 1962, nn. 117, 119). In un primo tempo, Cederna si sofferma sull’attività 
“di due note e apprezzate associazioni, la Lega per la difesa del patrimonio nazionale” e “la 
Lega per la protezione della natura”; in seguito, mette la lente su “un piano per la 
costruzione di 707 chilometri di grandi strade a quattro piste”; infine, constata come gli 
studi di urbanisti e sociologi svizzeri “sono stati elaborati e presentati alle autorità 
nientemeno che dai militari, cioè dal Dipartimento militare della Confederazione”. Strideva 
il confronto con i “nostri militari”, la cui “attività preferita è quella di ostacolare in ogni 
maniera lo sviluppo urbanistico delle città”.  
 
125. A. MEZIO, Un cacciatore in Arcadia (“Gallerie”), XIV, 44, 30 ottobre 
1962, p. 15. Mezio si ferma sulla figura di Gaspard Dughet, alcune opere del quale 
(“quattro vedute di Tivoli”) erano visibili alla grande mostra della pittura di paesaggio 
aperta in quelle settimane a Bologna (sull’esposizione anche 1962, n. 123). Alla mostra 
dell’Archiginnasio, scrive il collaboratore de “Il Mondo”, “Dughet è l’ultimo interlocutore” 
di Nicolas Poussin, “ed è un interlocutore scomodo”. Mezio ricostruisce la fortuna critica 
dell’artista, e si sofferma sulle righe che ad esso ed ai suoi paesaggi aveva riservato 
Burckhardt nel Cicerone. Traccia il profilo di un artista “cacciatore impenitente”, che 
“conosce tutti i recessi e gli anfratti della campagna laziale” e non si esime dall’inserire 
“un pizzico delle sue esperienze venatorie nella ricetta classica”. Dughet, continua Mezio, 
ha avuto un’esistenza “alquanto accidentata”; “è stato un pessimo amministratore del 
proprio talento”, e “la moneta cattiva della sua pittura ha cacciato col tempo la moneta 
buona”. Tuttavia, “nella partita del dare e dell’avere, tra l’austero Poussin e il suo parente 
un po’ scervellato, quest’ultimo non è soltanto un banale creditore, la pecora nera della 
famiglia, il farfallone assetato di successo”.    
 
126. G. SCILTIAN, Vendita all'Hotel Drouot (“Vita di un pittore”), ibid., pp. 15-
16. Nel suo primo scritto ne “Il Mondo”, Sciltian torna con la memoria agli anni in cui 
aveva conosciuto Jacques e Germaine Bonjean: “li conobbi da De Chirico”, rammenta, 
“che era sempre in auge con un cospicuo contratto con Leone Rosenberg”. Il collaboratore 
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de “Il Mondo” si sofferma, inoltre, sulle difficoltà economiche che interessavano molti 
degli artisti dell’epoca, spesso costretti a richiedere prestiti o a difendere beni pignorati 
(l’episodio che dà il titolo al presente scritto ha a che fare proprio con una vendita all’asta 
“nel cortile della Salle Drouot” di materiali sequestrati ad artisti).   
 
127. L. CANIATO, Venezia salvata (“Una battaglia quasi vinta”), ibid., p. 16. 
Torna centrale, dopo alcuni mesi, la situazione urbanistica di Venezia (sulla città, in 
precedenza, 1959, n. 149; 1960, n. 22; 1961, nn. 18, 51, 53, 56, 66, 83, 143, 154, 164). 
Caniato mette la lente sul “Convegno Il problema di Venezia, organizzato dal Comune e 
dalla Fondazione Cini”. “Se il convegno… non ha portato alcun contributo di nuove idee, 
esso è riuscito ad indurre le autorità a fare il punto della situazione, impegnandosi a 
sostenere le uniche soluzioni compatibili con la difesa della città”; aveva inoltre contribuito 
a sgombrare “il campo dai luoghi comuni”, tra i quali Caniato menziona la percezione della 
“riduzione in atto degli abitanti del centro storico come il segno sicuro di una prossima 
morte di Venezia”.   
 
128. L'INVITATO, Il cinquantennio (“I giorni”), ibid., p. 24. Guttuso festeggiava i 
cinquant’anni con un’esposizione alla Nuova Pesa (per l’ultimo scritto su Guttuso a 
comparire ne “Il Mondo”, 1957, n. 42). La presentazione della mostra era stata curata da 
Antonello Trombadori. L’Invitato si concentra sulla variegata società che aveva affollato i 
locali della galleria: tra gli ospiti anche Giuliano Briganti. L’omaggio all’artista, scrive 
L’Invitato, non si sarebbe fermato alla mostra romana: erano previste altre due esposizioni, 
una delle quali a Bagheria (con opere aventi per soggetto la Sicilia); l’altra sarebbe stata 
inaugurata ad Amsterdam “nei primi giorni di novembre”. Menzionate, infine, tra quelle 
esposte alla Nuova Pesa, alcune opere vendute, tra le quali un “gatto magro” “regalato 
dall’ingegnere Astaldi a sua moglie”.  
 
129. A. CEDERNA, I paesi d'Italia (“Urbanistica”), XIV, 45, 6 novembre 1962, 
p. 15. Sul convegno “promosso a Spoleto dall’associazione Italia Nostra, che ha avuto per 
tema la valorizzazione e lo sviluppo dei centri minori tradizionali”. “Con questo termine”, 
spiega Cederna, “si è voluto intendere quelle cittadine, quei paesi, quei centri, quei nuclei 
che, per le loro modeste proporzioni, il loro numero, la loro posizione geografica e i 
mutamenti intercorsi nelle loro funzioni, appaiono immediatamente legati alle 
trasformazioni economiche del territorio”, e i cui problemi “possono essere risolti solo 
nell’ambito della pianificazione comprensoriale o regionale”. Analizzati, in particolare, i 
“centri dell’Umbria”, “oggetto di un’indagine preliminare da parte del comitato scientifico 
del Centro Regionale per il Piano di sviluppo economico dell’Umbria”.  
 
130. A. MEZIO, Disegni di Ben Shahn (“Gallerie”), ibid. “La quarantina di disegni 
raccolti nella galleria romana Don Chisciotte, senza apportare novità, consente una piccola 
ricapitolazione sull’attività di Ben Shahn come illustratore” (sull’artista, un piccolo 
appunto anche in 1962, n. 89; un’analisi più approfondita in 1964, n. 62, scritto in cui 
Barletta recensisce la monografia di Shahn firmata da Mirella Bentivoglio). Dopo una 
puntata – poco convinta, a dire il vero – sull’ultimo quarto di secolo di ricerche degli 
astrattisti americani (1960, n. 94; in precedenza, in relazione agli Stati Uniti, il critico 
d’arte de “Il Mondo” aveva significativamente dato centralità all’artigianato e 
all’antiaccademismo dei pittori dell’Ottocento, 1952, n. 27; 1954, n. 14), Mezio mette la 
lente su Shahn, campione della rappresentazione: “artista militante”, “che puo’ fare 
dell’arte politica senza cadere nella truculenza dell’american scenary populista”, Shahn “fa 
sentire con la sua opera quello che bolle nella pentola del radicalismo all’epoca del New 
Deal e della grande sterzata democratica”. Per quanto riguarda le opere esposte alla Don 
Chisciotte, Mezio si ferma in particolare sulla “serie di Sacco e Vanzetti”, “rappresentata 
dalla variante litografica col testamento”. Shahn, conclude Mezio, “se respinge 
l’astrattismo in quanto preclude all’artista il bagno salutare della vita, non ha nulla da 
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obiettare contro l’astrazione”, anzi: “per lui, realista, questa resta l’ultima ratio dell’arte”. 
“Negli ultimi anni (gli anni del maccartismo) Ben Shahn si chiude in questo labirinto di 
simboli, spesso un po’ astrusi, e di capricci grafici, su cui spicca il geroglifico 
fiammeggiante della scrittura. Incapacità di lasciarsi assorbire nel crogiolo 
dell’americanismo? Ritorno alla fede dei padri? L’arabesco della stampa a base di caratteri 
ebraici è già l’opera di un cabalista”.    
 
131. P. BAROZZI, Gli “happenings” (“L'ultima avanguardia di New York”), 
ibid., p. 16. Barozzi, che nel primo dei suoi articoli d’arte comparsi ne “Il Mondo” aveva 
inquadrato la figura di Peggy Guggenheim (1962, n. 109), nel presente scritto ragguaglia i 
lettori del settimanale su quelle che i “pittori che formano il gruppo d’avanguardia più 
interessante di New York” (Jim Dine, Red Grooms, Allan Kaprow, Claes Oldenburg) 
“reputano le uniche forme d’espressione artistica rimaste vive”: gli happenings e gli 
environments. Barozzi analizza le opere e raccoglie le testimonianze dirette di alcuni dei 
protagonisti della mostra aperta alla Galleria di Martha Jackson e titolata “Environments – 
Situation - Spaces”: tra questi, oltre ai menzionati Dine e Kaprow, si segnala il nome di 
Robert Whitman (in 1963, n. 81, Barozzi riferisce di incontri con altri protagonisti della 
scena artistica americana). Il collaboratore de “Il Mondo” ragiona, in seguito, sulla storia 
degli happenings, tra i cui padri segnala “il Surrealismo, il Dada, i riti dell’action painting, 
il circo, i carnevali”. Tra arte e società, gli scritti di Barozzi aprono interessanti scenari 
sulle ultime proposte dell’arte contemporanea soprattutto americana, e fungono da 
contrappeso rispetto alle posizioni antimoderniste degli uomini del gruppo storico de “Il 
Mondo” (l’allusione corre, in particolare, al critico d’arte Alfredo Mezio).   
 
132. G. MOSCON, Italia sepolta (“La legge e il patrimonio artistico”), XIV, 46, 
13 novembre 1962, pp. 3-4. La disamina della drammatica situazione in cui versava il 
patrimonio artistico italiano prende l’abbrivo dai dati sui saccheggi di tombe etrusche 
forniti da Carlo Maurilio Lerici in Italia sepolta (Milano, Lerici, 1962). La discussione di 
Moscon è di taglio prettamente giuridico, e prende le mosse dalla “legge a tutela delle 
opere d’arte” del 1 giugno 1939 (legge numero 1089).  
 
133. A. CEDERNA, Inchiesta a Monte Mario (“Mirabilia urbis”), ibid., p. 15. 
Cederna torna ad occuparsi della “volgare, informe, smisurata” “massa dell’albergo Hilton 
in cima a Monte Mario” (frequenti, in precedenza, le analisi su Monte Mario, si veda a tal 
proposito 1955, n. 77; 1956, nn. 45, 56; 1957, n. 54; 1958, nn. 75, 80, 83, 87, 123, 133; 
1960, nn. 17, 122; 1962, n. 55). Assieme al “piazzale panoramico” in via Cadlolo (sul 
quale si legga il citato 1962, n. 55), la vicenda dell’Hilton dava “un’idea compiuta del 
rapporto esistente a Roma tra viltà del potere pubblico e violenza privata”. 
 
134. G. SCILTIAN, La pietra filosofale (“Vita di un pittore”), ibid., pp. 15-16. In 
viaggio verso Pera, Sciltian aveva incontrato uno “zio, che si era stabilito a Santo Stefano 
sulle rive del mar di Marmara”. Ospite di questo zio “per qualche giorno”, Sciltian descrive 
l’incanto del villaggio turco, “luogo favorevole alle meditazioni”, sotto un cielo che 
“sembrava di oro come in un quadro di Claude Lorrain o di Turner”.    
 
135. L. CECCHI PIERACCINI, Ojetti in Accademia (“Agendina di guerra”), 
ibid., p. 16. Tutti i ricordi di Leonetta Cecchi Pieraccini raccolti in questo scritto sono 
riferibili al 1940. Il 18 di ottobre, Leonetta era stata ospite di Bernard Berenson, nella sua 
“eccezionale villa”. Lo storico dell’arte aveva accompagnato la donna attraverso la propria 
“dimora, ricca come un museo”, e attraverso la “ricchissima biblioteca”; aveva inoltre 
“toccato fatalmente il cocente tasto della guerra”, e fatti partecipi gli ospiti della “sua 
preoccupazione di americano abitante in Italia”. Al 17 novembre, infine – giornata nella 
quale Emilio Cecchi era stato nominato accademico d’Italia – sono riconducibili alcuni 




136. L'INVITATO, Il Messico (“I giorni”), ibid., p. 24. Al Palazzo delle 
Esposizioni era aperta una mostra sulla storia e la cultura messicana dall’antichità all’età 
contemporanea. L’Invitato punta la propria attenzione sui visitatori, tra i quali era facile 
distinguere la figura di Paolo Milano, critico letterario e collaboratore dell’“Espresso”, e 
Nino Franchina e Franco Gentilini, calamitati dai colori e dalla verve caricaturale dei pezzi 
della sezione dedicata alla pittura ed alla scultura. All’esposizione si sarebbe interessato 
anche Alfredo Mezio, in 1962, n. 141.  
 
137. G. COMISSO, Baldini al fronte, XIV, 47, 20 novembre 1962, pp. 3-4. 
Spesso, nei loro scritti, gli autori de “Il Mondo” avevano dato spazio agli anni della 
formazione del gruppo di intellettuali e artisti che, nel secondo dopoguerra, avrebbe seguito 
Mario Pannunzio nell’avventura de “Il Mondo”: lo testimoniano, per esempio, le pagine 
dei diari di Leonetta Cecchi Pieraccini. Sulla medesima linea si pone il ritratto che 
Comisso offre di Antonio Baldini, ritratto arricchito da alcune allusioni alla centralità del 
Caffè Aragno, luogo d’elezione per gli intellettuali della “Ronda” e per uno dei nani di 
Strapaese, Leo Longanesi (sull’Aragno, in precedenza, si veda almeno 1956, n. 67; 1957, 
n. 8).  
 
138. A. RINALDINI, Dal mito alla poesia (“Chagall e Mondrian”), ibid., p. 15. 
Recensione di due volumi firmati da “due giovani studiosi, Elisa Debenedetti e Filiberto 
Menna”, rispettivamente I miti di Chagall (Milano, Longanesi, 1962) e Mondrian: cultura 
e poesia (Roma, Edizioni dell’Ateneo, 1962). I volumi, scrive Rinaldini, costituivano “un 
omaggio” al maestro Lionello Venturi, scomparso l’anno precedente (si veda il coccodrillo 
firmato da Garosci, 1961, n. 117, e si ricordi che Venturi era stato collaboratore de “Il 
Mondo”), e dimostravano “la continuità di un metodo e di un insegnamento”. Interessante 
il continuo riferimento degli autori de “Il Mondo” al magistero critico venturiano, 
nonostante i momenti di frizione non fossero mancati (agli estremi di un certo sospetto nei 
confronti dell’intellettualismo del professore dei “Commentari” e dell’eccessiva indulgenza 
di Venturi nei confronti dell’arte astratta; si veda, a titolo esemplificativo, 1950, n. 49; 
1957, n. 74).   
 
139. A. CEDERNA, Assalto al Celio (“Mirabilia urbis”), ibid., pp. 15-16. Sul 
Celio, “a fianco della basilica dei Santi Giovanni e Paolo, di fronte al Palatino e al 
Colosseo e in mezzo agli avanzi del tempio del Divo Claudio”, i padri passionisti 
“proprietari dell’area stanno costruendo un palazzo, un convento, un triplice smisurato 
baraccone, affondato tra i ruderi, murando di cemento una delle visuali più famose di 
Roma”. “Siamo”, continua Cederna, “in una zona compresa, ahinoi, nei patti lateranensi”, 
in un’area rispetto alla quale erano state riconosciute alla Santa Sede “la proprietà e 
l’extraterritorialità di parecchi edifici religiosi”. Era necessaria un’azione del Ministero 
della Pubblica Istruzione, “per far rilevare l’abuso compiuto” e “avviare… intese” con la 
Chiesa.  
 
140. G. MARMORI, André Breton pontefice solitario (“I figli del secolo”), XIV, 
48, 27 novembre 1962, pp. 10-11. Tra le frequenti riflessioni dei collaboratori de “Il 
Mondo” a proposito del surrealismo comparse nel settimanale nel corso dell’anno (si veda, 
a titolo esemplificativo, 1962, nn. 70, 94, 107), deve essere contato anche il presente 
profilo di Breton tracciato da Giancarlo Marmori. Il collaboratore de “Il Mondo” si muove 
tra storia dell’arte e storia della letteratura, ed arricchisce il testo con notazioni biografiche 
e con frequenti riferimenti al contesto culturale europeo dei due quarti di secolo centrali del 
Novecento. L’idea marmoriana di cercare le “tracce di zolfo surrealista” nelle “opere 
disparate” di Thomas, Pollock, Neruda, è analoga a quella attuata qualche mese prima da 
Savonuzzi (si allude al citato, 1962, n. 70), che aveva conferito a Breton la paternità su 
gran parte “dell’attuale action painting”, sulla art brut, sul gruppo Cobra e sull’“ultimo 
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anarchico-dada, il De Pisis del surrealismo, Dubuffet”. 
 
141. A. MEZIO, Gli stili ruggenti del Messico (“Gallerie”), ibid., p. 15. Alla 
“mostra messicana” aperta al Palazzo delle Esposizioni aveva fatto riferimento due 
settimane prima L’Invitato (1962, n. 136). Per realizzare “questa esposizione-fiume”, un 
“film a lunghissimo metraggio… sulla civiltà del Messico, prima e dopo la conquista 
spagnola”, si era attinto “ai musei americani” e “alle innumerevoli collezioni di arte 
precolombiana sparse in Europa”. “Quello che emerge dal puzzle” della mostra, scrive 
Mezio, “è l’immagine di una società assolutistica, fortemente gerarchizzata, con un 
poderoso sistema di credenze religiose che ne cementano l’impalcatura”. Quanto a 
questioni di iconologia ed iconografia – nel ragionamento di Mezio saldate ad un interesse 
antropologico - “uno dei motivi ricorrenti delle culture precolombiane è l’immagine del 
teschio”. “La morte dei messicani”, spiega il collaboratore de “Il Mondo”, “non ha però 
alcunché di macabro e di terrificante”, anzi, “prende un significato nettamente opposto a 
quello attribuitogli dalla tradizione cattolica”: “il cranio simbolizzava la congiuntura tra la 
vita e la morte, così come la maschera funeraria”. Spazio è dato, in conclusione, all’“arte 
ballerina della produzione popolare”, l’arte dei “fabbricanti di terracotte”. “Le distruzioni 
della Conquista non hanno interrotto questo flusso di genialità inventiva”: “l’umorismo e la 
decorazione degli antichi vasai si ritrova nelle botteghe artigiane di Pueblo e Oaxaca che 
oggi lavorano per i mercati popolari”. Arte popolare messicana, che sulle colonne de “Il 
Mondo” e in chiave antiaccademica e antiformalista è riqualificata alla stregua dei prodotti 
dell’artigianato italiano e americano (1950, n. 50; 1952, n. 27).    
 
142. G. URBANI, La sventura di nascere pittori, ibid., pp. 15-16. Urbani traccia il 
profilo di Renato Guttuso: “per festeggiare i cinquant’anni” dell’artista, “la Galleria La 
Nuova Pesa gli ha allestito una mostra di dipinti recenti, Bagheria, suo paese natale, gliene 
ha allestita un’altra, lo Stedelijk Museum di Amsterdam si appresta a farlo” (alle tre mostre 
aveva fatto riferimento L’Invitato in 1962, n. 128; su Guttuso, in precedenza, si veda 
almeno 1950, n. 6; 1951, n. 75; 1957, n. 42; per una discussione generale sul realismo 
socialista, 1952, n. 11). Il medaglione confezionato da Urbani origina da “un dato 
biograficamente o meglio biologicamente certo: il suo [di Guttuso] essere quel che si dice 
un pittore-nato”: il collaboratore de “Il Mondo” scivola spesso nel campo della discussione 
culturale generale, per esempio ragionando sul rapporto “tra l’attitudine all’arte e l’arte 
stessa”, ragionamento nell’ambito del quale pubblica anche alcune righe di Marx sul 
“problema del pittore-nato”. Urbani mette la lente sulla “non felice condizione in cui agisce 
Guttuso, costretto, lui comunista, a sottostare alle regole d’una società fondata sulla 
divisione del lavoro per non sapersi privare del decrepito privilegio di essere nato pittore”; 
sottolinea, infine, come l’artista lottasse “contro lo sfruttamento dell’uomo da parte 
dell’uomo”. Le ultime righe sono riservate al “disgelo personale di Guttuso”, testimoniato 
“dai quadri di questi ultimi cinque anni”.   
 
143. A. CEDERNA, Mito e macerie (“Mirabilia urbis”), ibid., p. 16. Il mito di 
Roma e delle sue “rovine antiche” aveva lasciato il posto “alla descrizione e alla denuncia 
delle rovine moderne”. “Il lamento secolare sull’invidia del tempo”, continua il 
collaboratore de “Il Mondo”, “si trasforma in lotta politica contro i responsabili della 
degradazione”. Cederna menziona alcuni dei casi più clamorosi di manomissione o 
sventramento operati dalle amministrazioni capitoline: dal Celio (sul quale 1962, n. 139) al 
Colosseo, “ridotto a perno della circolazione rotatoria”; da via dei Fori Imperiali alla 
Fontana di Trevi; dalle Terme di Diocleziano al quartiere del Rinascimento; da Trastevere 
al Gianicolo. 
 
144. A. CEDERNA, Roma e gli stranieri (“Mirabilia urbis”), XIV, 49, 4 
dicembre 1962, p. 15. Cederna raccoglie le reazioni dei giornali stranieri “di fronte al 
disfacimento di Roma in questi ultimi cinquant’anni” (operazione simile a quella impostata 
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in alcuni scritti precedenti, per esempio 1958, n. 85; 1960, n. 118; a seguire, 1964, n. 169). 
Tra le testate menzionate dal collaboratore de “Il Mondo” figurano “Der Spiegel”, il 
“Manchester Guardian”, “Die Weltwoche”, il “Times”, il “Journal de Genève”, “Het Vrije 
Volk”. L’opinione pubblica internazionale, conclude Cederna, poteva “spiegare agli italiani 
cosa puo’ diventare la vita in una città dove regna l’interesse pubblico”, il “rispetto per 
l’uomo e la sua vita quotidiana”.       
 
145. A. MEZIO, I chimismi lirici di Dubuffet (“Gallerie”), ibid. “Dubuffet è uno 
dei rari artisti viventi non ancora digeriti dalla civiltà di consumo”, esordisce Mezio, che 
nel presente scritto ragiona sulle litografie dell’artista esposte alla libreria Einaudi di Roma 
(Dubuffet aveva avuto una posizione centrale nel gusto del critico de “Il Mondo” lungo 
tutti gli anni Cinquanta: per la sequenza degli scritti sull’artista, 1954, n. 38; 1956, n. 125; 
1957, n. 139; 1958, nn. 2, 16, 26; 1960, nn. 76, 146; in 1962, n. 70, è Savonuzzi a 
ragionare sulle fonti visive e culturali di Dubuffet, su cui anche 1963, n. 61). “Spirito 
paradossale e faceto”, il francese non era stato condizionato dalla “commercializzazione 
internazionale degli stili che attacca e divora tutte le formule d’avanguardia” (per i primi 
strali scagliati da Mezio contro l’international style si veda, per esempio, 1950, nn. 68, 78). 
“Malgrado l’uso di formule bergsoniane come matière et mémoire”, infatti, “Dubuffet 
rimane impermeabile allo slancio vitale, al misticismo e all’automatismo degli informali”: 
si trattava, insomma, di “realismo esasperato (ed esasperante)”, come scriveva Lorenza 
Trucchi nel catalogo della mostra romana. Di più: “la differenza… tra i reperti immaginari 
di Dubuffet e le scolature cromatiche di Pollock è quella che passa tra la spugna di 
Botticelli inzuppata di colore e lanciata contro il muro (che è di fatto il primo esperimento 
dell’action painting) e le macchie di umidità su cui Leonardo attirava la curiosità dei 
pittori”. “Nelle sue invenzioni non manca mai un robusto senso di umorismo e di salute 
fisica”: era questo il suo “modo di difendersi dal decadentismo di un Burri, dal 
crepuscolarismo di un Schwitters o dalle cineserie calligrafiche di Tobey e di Tomlin” (per 
la prima stroncatura di Mezio nei confronti delle ricerche del fronte del “segno”, 1950, n. 
7). Pure, conclude il critico, “passando nella litografia” dalle “composizioni pittoriche”, la 
“rugosa realtà” di Dubuffet perde “in qualche modo il mordente” a vantaggio di una 
“tecnica consumatissima”.      
 
146. G. SCILTIAN, La corona arciducale (“Vita di un pittore”), ibid.,. p. 16. 
Ultimo scritto di Sciltian a comparire ne “Il Mondo”, e secondo di ambientazione turca (tra 
Pera e Santo Stefano si erano svolti i fatti narrati in 1962, n. 134). Del genere di un 
racconto, il presente scritto vede Sciltian tracciare il profilo di due ladri costantinopolitani 
interessati alla vendita della “corona del Granduca Nicola Nicolaievic [sic]”. 
 
147. G. ARMANDI, Fragonard in Italia, XIV, 50, 11 dicembre 1962, p. 12. “Fra 
le rarità bibliografiche che attendono di essere riesumate e divulgate in Italia per la gioia e 
la soddisfazione almeno degli studiosi”, esordisce Armandi, “annovererei senz’altro questo 
Bergeret et Fragonard di A. Tornezy, stampato a Parigi nel 1895 e, a quanto mi risulta, 
ignorato dai più anche nella stessa Francia” (editore, May et Motteroz). Armandi ragiona 
sul volume, prestando particolare attenzione alla poco conosciuta figura di Bergeret alias 
Pierre-Jacques Onésyme. Nel merito, ad Armandi avrebbe replicato Vincenzo Golzio 
(1963, n. 2; per la controreplica di Armandi, 1963, n. 8).   
 
148. A. CEDERNA, Qualcosa si muove (“Urbanistica”), ibid., p. 15. Cederna si 
concentra sui problemi emersi nell’ambito del “nono Congresso Nazionale di Urbanistica, 
tenutosi la settimana scorsa a Milano, che ha avuto per tema la programmazione economica 
e la pianificazione urbanistica”. “Per la prima volta”, osserva Cederna, “personaggi del 
governo hanno concordato su alcuni argomenti fondamentali con i tecnici e gli uomini di 
cultura”; era stata ribadita, per esempio, la “necessità di ricondurre la pianificazione 
urbanistica” all’analisi degli aspetti economici e sociali, “e quindi di impostare 
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globalmente, in una visione generale e coordinata, i problemi di sviluppo del Paese”. 
Cederna pubblica alcuni stralci degli interventi di Pasquale Saraceno, Giancarlo De Carlo, 
Giuseppe Campos Venuti. 
 
149. G. TOLLOY, Venezia rotabile, ibid., pp. 15-16. A quasi due mesi dallo scritto 
di Caniato del 30 ottobre (1962, n. 127), Tolloy riapre la questione Venezia. Il 
collaboratore de “Il Mondo” ribadisce che “il problema della conservazione di Venezia 
storica non è disgiungibile da quello del suo inserimento in una pianificazione urbanistica 
dell’intero territorio comunale veneziano, così in laguna come in terraferma”. Come 
Caniato nello scritto citato, Tolloy torna a discutere di alcuni dei punti sollevati nell’ambito 
del convegno Il problema di Venezia, organizzato dal Comune e dalla Fondazione Cini, 
convegno nel quale, scrive, molti dei punti sui quali si sarebbe giocato il futuro della città 
erano stati affrontati “in modo astratto o parziale o contraddittorio”. Analizzato anche il 
nodo dei trasporti: a ciò si deve il titolo dell’articolo.  
 
150. P. SCARPELLINI, L'arte di vivere (“Boldini e il suo tempo”), XIV, 51, 18 
dicembre 1962, p. 15. Recensione del Boldini di Dario Cecchi, volume della “collana 
della Utet La vita sociale della Nuova Italia” (sulle colonne de “Il Mondo”, le riflessioni 
sull’artista avevano preso l’abbrivo da 1952, nn. 9, 12; Mezio, in particolare, non era stato 
tenero con Boldini, accusato di “accontentarsi delle ricette spicciole e delle eleganze di un 
Whistler e di un Sargent”). Scarpellini sottolinea come la monografia di Cecchi fosse 
centrata sul “personaggio”, sull’uomo Boldini più che sul pittore, che “non è davvero 
granché”, intento come era stato a piegarsi alla “moda” ed a “scialacquare belle doti 
naturali”: “Boldini fu psicologo acutissimo”, “ma forse questa umana qualità si risolve in 
danno della pittura”. “La biografia del Cecchi serve” a situare Boldini “nella storia 
dell’epoca”, a porre “meglio in luce, fuori dei compiacenti vapori del mito, il fenomeno 
Boldini”.      
 
151. A. CEDERNA, L'ultima spiaggia (“L'Italia in lotti”), ibid., pp. 15-16. 
Cederna riferisce quanto accaduto il 1 dicembre a Montemarcello: convinta dai campioni 
della “speculazione fondiaria” e dalle “forze economiche” locali, “buona parte degli 
abitanti” del paese aveva reagito, anche con violenza, “contro un gruppo di persone, 
scrittori, ingegneri, letterati, lì convenuti per illustrare pubblicamente i vantaggi che 
avrebbe arrecato a tutta la popolazione il nuovo piano regolatore in corso di elaborazione”. 
Il piano, pensato per la tutela di “uno dei pezzi più intatti della costa italiana” minacciato 
dal “disprezzo per le esigenze comuni” e dalla “lottizzazione indiscriminata”, era 
“all’esame del consiglio comunale”, “nei limiti consentiti dalla sua non molto chiara 
composizione politica”.   
  
152. L'INVITATO, Neo-dada (“I giorni”), ibid., p. 24. La percezione, da parte dei 
più giovani, delle ultime ricerche figurative è l’oggetto dello scritto dell’Invitato. A 
passeggio negli ambienti di una galleria d’arte romana, due ragazzi conversano di dada e 
neo-dada: rievocano l’ambiente zurighese dei primi del secolo; esprimono alcune 
considerazioni su Boris Lurie, che difendono dalle accuse di “pornografo” più volte 
indirizzategli; si lasciano andare, infine, ad alcuni giudizi sulla figura di Sam Goodman.  
 
153. A. TODISCO, L'astrattismo in Russia non passa (“Krusciov e le belle arti”), 
XIV, 52, 25 dicembre 1962, pp. 10-11. La questione delle regole imposte da Zdanov a 
scrittori ed artisti era sempre stata al centro dell’interesse di Todisco (si veda, a titolo 
esemplificativo, 1959, n. 118). Nel presente scritto, il collaboratore de “Il Mondo” mette la 
lente su un episodio emblematico: “ai primi di settembre”, “Krusciov si recò a visitare la 
mostra degli artisti contemporanei allestita nel Maneggio, il grande capannone neoclassico, 
un tempo scuderia degli zar”. “Fra le duemila opere esposte”, “ve n’erano anche di 
recentissime, ancora fresche di vernice, campioni delle ultime tendenze che, fra i giovani, 
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stanno voltando le spalle al figurativo”. “Che rappresentano queste opere?”, era stata la 
domanda di Krusciov. Erano seguiti alcuni sfratti che avevano interessato “duecento artisti 
sperimentali”. Todisco ripercorre, infine, i passaggi salienti della “politica culturale di 
repressione” messa in atto in Unione Sovietica a partire dalla metà degli anni Trenta. 
 
154. A. MEZIO, Segreto professionale (“Gallerie”), ibid., p. 15. Mezio torna sulla 
questione dei “falsificatori di opere d’arte” (al tema aveva riservato alcune riflessioni anche 
negli anni precedenti, si veda 1955, nn. 32, 40). Due notizie erano riecheggiate in quei 
giorni sulle pagine dei giornali mondiali: la scoperta di ventuno “volgari manipolazioni” 
guttusiane e dei numerosissimi falsi della “importante collezione d’arte moderna” del 
“miliardario Chrysler”. Mezio imposta una discussione generale sul falso, sulla base di 
alcune considerazioni espresse dal “grande Friedländer”, il quale sosteneva che “i falsi 
artistici datano sempre, cioè sono sempre il prodotto di un determinato gusto, perciò 
finiscono prima o poi per tradirsi”. “La storia dei falsi”, aggiunge il collaboratore de “Il 
Mondo”, “segue di solito gli interessi del mercato”: “il falsificatore”, cioè, “è un produttore 
di articoli commerciali e la sua attività obbedisce come nell’economia classica alla legge 
della domanda”. A volte, però, egli “non lavora… per il lucro”, ma per “vanità 
professionale”.   
 
155. A. CEDERNA, La rivolta dei padroni (“Cronache dell'urbe”), ibid., pp. 15-
16. Cederna torna sul piano regolatore di Roma (sulle vicende del piano della capitale, in 
precedenza, 1959, nn. 10, 15, 20, 28, 34, 37, 45, 58, 79, 90, 116, 122, 145; 1960, nn. 19, 
48, 134, 142, 158; 1961, nn. 154, 161; 1962, nn. 10, 26, 74, 88; sul piano anche 1963, n. 1) 
e constata che, “tra i lati positivi”, “fanno spicco le previsioni per il verde pubblico, e in 
particolare la destinazione a parco pubblico di buona parte del comprensorio dell’Appia 
Antica” (la polemica relativa all’Appia, centrale negli scritti di Cederna fin da 1952, n. 3, 
era stata ripresa nel 1960 a seguito della proposta di creazione di un “parco archeologico” - 
nn. 24, 113, 122, 155; sempre sull’Appia, 1961, nn. 43, 58, 62, 77, 78, 97; 1962, n. 68). 
 
156. L. PAGANINI, Arte grafica (“L'aria del concilio”), ibid., p. 16. Qualche 
considerazione in merito alla “Mostra della Chiesa”, nella quale erano raccolte opere 
grafiche e fotografie dilettantesche a fare luce su alcuni aspetti di storia e cultura 
ecclesiastica. 
      




1. (n. f.), Il primo passo (“Taccuino”), XV, 1, 1 gennaio 1963, p. 2. Gli autori della 
pagina politica de “Il Mondo” analizzano la situazione urbanistica della capitale: 
“finalmente Roma avrà il suo piano regolatore”. “Passeranno mesi e forse anni prima che il 
progetto approvato martedì scorso dalla giunta di centro-sinistra possa entrare in vigore”, 
continuano, “ma intanto il primo passo è stato fatto”, “il famigerato piano Cioccetti è stato 
definitivamente seppellito” (sulle colonne de “Il Mondo”, del piano di Roma si era 
occupato perlopiù Antonio Cederna: 1959, nn. 10, 15, 20, 28, 34, 37, 45, 58, 79, 90, 116, 
122, 145; 1960, nn. 19, 48, 134, 142, 158; 1961, nn. 154, 161; 1962, nn. 10, 26, 74, 88, 
155). 
 
2. V. GOLZIO, Fragonard in Italia (“Lettere scarlatte”), ibid., p. 4. Golzio replica ad 
Armandi, che in uno scritto dell’11 dicembre (1962, n. 147; la polemica avrebbe avuto una 
coda in 1963, n. 8) aveva definito pressoché sconosciuto il viaggio in Italia di Fragonard e 
Bergeret. Golzio ricorda al collaboratore de “Il Mondo” che notizie del viaggio erano state 




3. C. ERCOLANI, Storia di una città (“Foglietti finlandesi”), ibid., p. 15. Ercolani 
ricostruisce la storia urbanistica di Helsinki precedente al 1949, anno in cui “il consiglio 
comunale della città… bandiva un concorso di idee per la sistemazione dell’area centrale 
cittadina” (sempre sull’urbanistica finlandese, 1963, n. 62; l’attenzione del collaboratore de 
“Il Mondo” nei confronti della situazione urbanistica delle grandi città d’Europa fa il paio 
con l’interesse mostrato nei mesi precedenti da Antonio Cederna; si veda, a tal proposito, 
1959, n. 146; 1960, nn. 12, 53; 1960, nn. 82, 87; 1961, nn. 139, 149, 158; 1962, nn. 104, 
108, 111, 117, 119, 124). Ercolani si concentra, in particolare, sulla sistemazione “data alla 
città ai primi del secolo scorso” e sul piano regolatore di Eliel Saarinen del 1918.    
 
4. G. VISENTINI, Il berretto di velluto (“Il corridoio”), ibid., pp. 15-16. Con occhio 
particolare al caso della “michelangiolesca Pietà”, in quei giorni in America, il paragrafo 
conclusivo dello scritto di Visentini affronta il problema del “temporaneo trasferimento” 
delle opere d’arte. Nello scritto sono stralciate alcune considerazioni di Malraux, che “ha 
consentito alla dislocazione provvisoria negli Stati Uniti della Gioconda leonardesca”. 
 
5. A. MEZIO, Cenere e nylon (“Gallerie”), XV, 2, 8 gennaio 1963, p. 15. Mezio mette 
la lente sulla “sorpresa” che Burri aveva riservato “ai suoi ammiratori” accorsi 
all’esposizione aperta presso la galleria Marlborough di Roma: “invece che con tela di 
sacco”, “le sue nuove composizioni sono fabbricate con cellophane e nylon” (per gli scritti 
precedenti riferiti a Burri – le cui opere Mezio aveva spesso letto in parallelo alle ricerche 
dell’art brut di Dubuffet -, 1954, n. 38; 1956, n. 125; 1957, n. 139; 1958, nn. 2, 16; 1960, 
n. 94; 1962, n. 145). “Se nelle nuove composizioni di Burri c’è qualcosa da notare”, scrive 
Mezio, “non è tanto l’uso più o meno originale del cellophane, quanto il tentativo di 
utilizzare questo materiale per le sue proprietà… refrattarie; in altre parole, per rompere 
definitivamente con la poetica delle scorie, dei rifiuti e della spazzatura”. “Purtroppo”, 
però, “il risultato è severo”: “il cellophane è freddo e repulsivo”, e “tutto ciò che l’artista 
riesce a cavarne è un giuoco formalistico, un puro artificio, di un’impassibilità altrettanto 
assurda quanto sterile”. “All’esercizio medievale o patarino succede così l’arte povera, una 
metafora posticcia che non ha in sé stessa alcuna possibilità di rivalsa poetica”. “Questi 
veli di cellophane sforacchiati, bruciacchiati, sparsi di grumi e di arriciolature, disseminati 
di crateri da cui emerge il fondo rosso o nero della tela sottostante, restano sospesi nel 
vuoto come delle bolle di sapone”. Di paradossale, aggiunge il collaboratore de “Il 
Mondo”, è che “il cellophane di Burri sega i nervi, è di gusto liberty”. Mezio rimpiange “la 
magia del Burri materico, degli stracci, e dei sacchi”, opere che possedevano “un piccolo 
potere di seduzione” e facevano pensare “ad un esercizio ascetico, ad un’arte di contrizione 
e di penitenza”.   
 
6. A. CEDERNA, Haussmann e i giardini (“Cent'anni dopo”), ibid., pp. 15-16. “La 
vergognosa povertà delle città italiane in fatto di verde pubblico” spinge Cederna ad un 
salto al di fuori dei confini nazionali e ad un nostalgico “passo indietro”, alla ricerca di 
“cosa è stato fatto a Parigi tra il 1853 e il 1869, anni in cui fu prefetto della Senna il celebre 
barone Haussmann”. All’analisi delle Mémoires di Haussmann, il collaboratore de “Il 
Mondo” dedica l’ultima parte dell’articolo. Spazio precipuo è dato ai due capitoli centrati 
sulle Promenades et Plantations e ad un confronto con i “mostruosi piani regolatori” del 
Regno d’Italia.  
 
7. E. PELIZZONI, Un paese pitturato, ibid., p. 16. Alcune note sulla vita culturale di 
Varese. Menzionati “la mostra del Morazzone”, per la quale “sono stati convocati alla Villa 
Mirabello… alcuni nomi reperibili nella zona e gli ormai quasi varesotti Guttuso e 
Piovene”; gli affreschi di Arcumeggia, tra i quali particolare risalto è dato a quelli di 




8. R. BONELLI, Il Duomo di Orvieto; G. ARMANDI, Fragonard in Italia (“Lettere 
scarlatte”), XV, 3, 15 gennaio 1963, p. 8. Bonelli scrive a Pannunzio per aggiornare i 
lettori de “Il Mondo” sulla nuova minaccia che incombeva sul Duomo di Orvieto: la 
costruzione delle “tre porte della facciata, con grandi ante tradotte in opere di scultura a 
scene figurate” (a Bonelli avrebbe replicato Molajoli, 1963, n. 17; conclude il confronto un 
breve appunto di Bonelli, 1963, n. 26; sul caso anche 1964, n. 29). Armandi chiude la 
polemica con Golzio prendendo “atto con vivissimo piacere della precisazione” dello 
studioso (1962, n. 147; 1963, n. 2). 
 
9. D. SFORZA, I clienti difficili (“Colonna antonina”), ibid., p. 9. Discussione generale 
sul mercato delle arti visive: la “crisi dell’arte astratta e informale” aveva fatto sì che “non 
si vende più un quadro, i prezzi sono in rapido ribasso”. Sforza ragiona sulle cause della 
crisi, e raccoglie testimonianze e reazioni degli artisti nei luoghi della mondanità romana, 
tra i quali “un piccolo bar vicino a Trinità dei Monti”. La vicenda, scrive Sforza, aveva 
assunto i connotati “di un buffo campanilismo”, “Roma contro Milano”. Alcuni astrattisti 
romani, infatti, credevano che le difficoltà del mercato fossero dovute ad una manovra 
sull’opinione pubblica orchestrata a Milano da giornalisti, collezionisti e mercanti 
“intimamente reazionari”, che “hanno la cantina piena di Novecento”. Naturalmente “sono 
scesi in campo i comunisti”, “felicissimi della situazione” di crisi che attanagliava l’arte 
non figurativa. 
 
10. A. CEDERNA, I lotti e i parchi (“Il giardino d'Europa”), ibid., p. 15. L’Italia era 
“l’ultima fra le nazioni moderne” “per quanto riguarda la protezione e la conservazione 
della natura” (per le ultime analisi della situazione del verde pubblico in Italia, 1961, nn. 
27, 28, 70, 86, 157; 1962, nn. 18, 66, 76, 95). Il collaboratore de “Il Mondo” accenna alla 
“politica di incremento e di ripristino delle loro riserve naturali” messa in campo da alcuni 
paesi europei (Inghilterra, Francia, Germania ecc.) e ragiona, impietosamente, su quanto 
era stato fatto – nell’opposta direzione – in un’Italia ormai “comprata a blocchi e rivenduta 
a lotti”. Tra i casi segnalati, quelli di Montemarcello (su cui anche 1962, n. 151), della 
macchia di Migliarino, di Punta Ala, della Maremma toscana (casi in parte affrontati nel 
citato n. 76 dell’anno precedente).  
 
11. R. FEGATELLI, La linea più lunga del mondo, ibid., pp. 15-16. La mostra di 
Friedensreich Hundertwasser alla galleria romana La Medusa offre a Fegatelli il destro per 
tracciare il profilo dell’artista. Fermandosi sulla sua esperienza di insegnante ad Amburgo 
e sul suo passaggio alla XXXI Biennale di Venezia, Fegatelli mescola note biografiche e di 
costume ad approfondimenti di significato storico-artistico. A Roma erano esposte venti 
opere di Hundertwasser che “datavano del 1951”. L’artista, spiega il collaboratore de “Il 
Mondo”, “ha sperimentato tecniche diverse: dagli acquarelli su carta o su carta preparata, 
ad altri risolti con inchiostri, olii, uova e cera”. I suoi fogli “si sviluppano su due diverse 
dimensioni: una lirica e descrittiva che partita dall’esperienza di Klee crea con arte 
raffinata un mondo fiabesco risolto in una sintesi d’immagini colorate; l’altra, quella dei 
labirinti e delle tecniche particolari, evoca una surrealtà angosciata e chiusa, realizzata con 
una pittura lineare intrisa di tinte vivaci e contrastanti”. “La vita e la pittura di 
Hundertwasser sono dominate dalla linea”, conclude Fegatelli.   
 
12. A. CEDERNA, Roma '63 (“Cronache dell'urbe”), XV, 4, 22 gennaio 1963, p. 15. 
Sul piano regolatore di Roma “adottato nel dicembre scorso”, un “passo avanti rispetto allo 
sciagurato piano Cioccetti del ‘59” (sul piano si veda almeno 1959, nn. 10, 15, 20, 28, 34, 
37, 45, 58, 79, 90, 116, 122, 145; 1960, nn. 19, 48, 134, 142, 158; 1961, nn. 154, 161; 
1962, nn. 10, 26, 74, 88, 155; 1963, n. 1). Cederna definisce “apprezzabile” la “atmosfera 
della discussione in Campidoglio”, lontana da quella che si era avuta “nel momento più 
vergognoso della politica capitolina”, quando a farla da padrone era stata “la coalizione 
clerico-fascista”; era cambiato “il comportamento dei democristiani  verso l’opposizione”. 
451 
 
Riguardo al piano, lasciava perplessi la “mancanza di un’idea di cosa si vuol fare 
socialmente ed economicamente di Roma, e come inserirla nel nuovo rapporto con la 
regione”.  
 
13. A. MEZIO, Un artista americano (“Gallerie”), ibid. Recensione dell’Arshile Gorky di 
Harold Rosenberg, monografia che “esce contemporaneamente a New York e a Milano” 
(Horizon Press, 1962; Rizzoli, 1962). Mezio apre pubblicando un passo del testo firmato da 
Rosenberg: “la pittura oggi è una professione eccitante per il pubblico in America: di 
conseguenza l’interesse si accentra più sui protagonisti che sulle idee”. Affermazione – 
chiosa Mezio, che intende colpire allo stesso tempo l’oltranzismo delle estetiche della 
modernità e lo snobismo dei non figurativi – che lasciava capire “che anche in America il 
criterio dell’avanguardia, come criterio di valutazione estetica, comincia a deludere”, e che 
“la curiosità delle élites, cioè dei gruppi intellettuali per i quali la pittura moderna è ancora 
un fatto eccitante, si sposta… verso il romanzo o lo spettacolo dell’artista rappresentativo” 
(prese di posizione mai mutate nei testi del critico de “Il Mondo”, duro nei confronti 
dell’arte non rappresentativa a partire da 1950, n. 7). Degli “espressionisti astratti”, di cui 
Gorky “fa parte”, “insieme a Pollock, a de Kooning e a Kline”, “il solo personaggio 
drammatico e in un certo senso esemplare… resta Pollock”: gli altri, aggiunge impietoso il 
collaboratore de “Il Mondo”, “sono delle figure destinate al consumo, ai bisogni della 
vetrina” (per il primo riconoscimento – ancorché tardivo, soprattutto nel contesto di Roma, 
città che nel 1958 aveva concesso un’importante vetrina alle opere dell’americano – del 
valore dell’arte di Pollock, si veda 1960, n. 94). “Lo stesso Gorky fu tutt’altro che una 
personalità sconvolgente”. “Il gusto enfatico per la mistificazione letteraria, di cui è 
intessuta la sua biografia, presenta molti lati scadenti”, e ciò nonostante, “nel libro di 
Rosenberg”, l’artista fosse presentato con i tratti di “uno spirito dostoieschiano e un mostro 
di lucidità intellettuale”. “Alla base di questo torturato”, aggiunge Mezio, “c’era soltanto 
una fortissima insicurezza intellettuale, cioè l’incapacità di fabbricarsi un linguaggio 
personale”. “Per riscattarsi da questa inferiorità, Gorky accentuò l’avventura del beatnik”; 
l’artista non fu mai capace di liberarsi dal “sentimento di non avere davanti a sé (in 
America) né dietro di sé (la Turchia) una tradizione su cui far leva per sostenere la sua 
malferma salute intellettuale”.   
 
14. L. CECCHI PIERACCINI, Notizie dalla Germania (“Agendina di guerra”), ibid., 
p. 18. Leonetta Cecchi Pieraccini torna con la memoria al 27 febbraio del 1942, ad una 
cena a casa di Fausto Pirandello. Tra i presenti, anche Massimo Bontempelli.  
 
15. L'INVITATO, Le bambole del Perù (“I giorni”), ibid., p. 24. Alla Galleria 
dell’Obelisco erano esposte “sculture della tarda età preincaica”, che parevano “bambole di 
ceramica grandi”, “sculture rozze, appena abbozzate”. Tra i presenti all’inaugurazione 
anche “l’ambasciatore del Perù”. L’Invitato coglie l’occasione per fermarsi sulle figure di 
Irene Brin e Gaspero del Corso, sull’attività della Galleria e sugli intellettuali ed i “bei 
nomi” della società romana che non mancavano mai ai vernissage dell’Obelisco. 
 
16. (n. f.), L'ombra spagnola (“Taccuino”), XV, 5, 29 gennaio 1963, p. 2. In aperta 
difesa della libertà dell’arte e della cultura, gli autori della pagina politica de “Il Mondo” si 
occupano della polemica che era scoppiata attorno ad alcune riproduzioni di Grosz 
pubblicate nel catalogo stampato dalla Galleria dell’Obelisco in occasione di una mostra di 
disegni dell’artista: il pubblico ministero Pasquale Pedote aveva condannato Gaspero del 
Corso per avere pubblicato opere immorali ed oscene, lesive del comune senso del pudore 
(sulla questione anche 1963, n. 20).      
 
17. B. MOLAJOLI, Il Duomo di Orvieto (“Lettere scarlatte”), ibid., p. 4. Molajoli, 
Direttore Generale delle Belle Arti e membro della commissione costituita dal Ministero 
della Pubblica Istruzione per seguire i lavori di Orvieto, replica a Bonelli, che aveva 
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denunciato la nuova minaccia che incombeva sul Duomo (1963, n. 8; conclude la polemica 
lo scritto di Bonelli 1963, n. 26; sul caso anche 1964, n. 29).   
 
18. A. MEZIO, La squadraccia di Siviero (“Gallerie”), ibid., p. 15. Mezio traccia il 
profilo di Rodolfo Siviero, il cui “campo d’azione” “riguardava i quadri, le sculture… il 
materiale archeologico e gli oggetti di interesse storico e naturale dispersi durante la 
guerra” (non era la prima volta che il critico d’arte de “Il Mondo” metteva la lente 
sull’attività dell’Ufficio recuperi; a tal proposito, si veda almeno 1950, n. 64). Mezio 
focalizza la propria attenzione su alcuni dei più celebri ritrovamenti di Siviero, tra i quali la 
“Madonna col Bambino, venuta fuori da chissà quale collezione privata, e che oggi, con 
l’attribuzione di Roberto Longhi, porta il nome di Masaccio”; analizza, infine, i rapporti di 
Siviero col “governo di Bonn” e con quello americano e constata come, all’estero, 
l’italiano – cui era affibbiata l’etichetta di “pirata” -  “non abbia una buona stampa”.   
 
19. A. CEDERNA, Monumenti alienati (“Cronache dell'urbe”), ibid., pp. 15-16. 
Cederna richiama l’attenzione dei “docenti universitari di storia dell’arte” più sensibili al 
tema della tutela del patrimonio storico (il collaboratore de “Il Mondo” si rivolge, in 
particolare, ai firmatari della lettera al Ministro dell’Istruzione pubblicata nel settimanale 
l’anno precedente, 1962, n. 96) su quanto stava accadendo a Roma in quelle settimane: “si 
tratta di impedire che venga venduto a uno stato estero (Belgio) il palazzo costruito sul 
Gianicolo, intorno alla metà del Seicento, dall’Algardi per il principe Camillo Pamphilj e 
quattro ettari del giardino circostante, che fanno parte integrante della più grande villa di 
Roma, la Doria Pamphilj, che il nuovo piano regolatore destina… a parco pubblico” (sul 
caso anche 1963, nn. 29, 34, 47, 82, 83).  
 
20. A. TODISCO, Arte e oscenità (“Usi e costumi”), ibid., p. 24. Della polemica che 
aveva investito alcune riproduzioni di Grosz pubblicate nel catalogo stampato dalla 
Galleria dell’Obelisco in occasione di una mostra di disegni dell’artista, si erano occupati 
anche gli autori della pagina politica de “Il Mondo” (1963, n. 16). In nome della libertà 
della cultura, Todisco difende Grosz. Afferma che non c’è alcuna “indecenza” nelle opere 
del tedesco, la cui attività era stata segnata da un “animo di indignazione, di rivolta, di 
denuncia contro certi aspetti grassi e avidi della società che lo circondava”.   
 
21. G. AGNELLO, Il sacco di Siracusa, XV, 6, 5 febbraio 1963, p. 15. Agnello descrive 
la drammatica situazione urbanistica di Siracusa, città in cui “leggi dello Stato, norme 
urbanistiche, ordinamenti comunali e provinciali vengono impunemente calpestati, senza 
suscitare la più piccola reazione” (su temi inerenti alla città, Agnello era già intervenuto 
qualche anno prima in 1959, n. 73). Una “speculazione senza scrupoli” aveva sventrato 
“leggiadri quartieri”, edifici storici. Tra i casi presi in esame da Agnello, devono essere 
menzionati almeno quello di “contrada Zecchino”, di Corso Gelone, di Ortigia, della “zona 
verde che, una volta, si estendeva dal Foro Siracusano al colle Temenite”.  
 
22. A. CEDERNA, I parchi nazionali (“Il giardino d'Europa”), ibid., pp. 15-16. 
“Lentamente”, esordisce Cederna, “la battaglia che la parte migliore dell’opinione pubblica 
va da tempo conducendo per iniziare anche da noi quell’opera di protezione effettiva della 
natura e del paesaggio”, “sta producendo i suoi primi frutti”. A dimostrarlo, il fatto che si 
stava provvedendo alla salvaguardia integrale di due territori “da tempo insidiati dalla 
speculazione privata”, vale a dire “il complesso Migliarino-S. Rossore tra Pisa e Viareggio 
e la zona costiera e collinare della Maremma Toscana, tra Grosseto e Talamone” (su parchi 
e verde pubblico, si veda almeno 1961, nn. 27, 28, 70, 86, 157, 1962, nn. 18, 66, 95; in 
riferimento ai casi indagati nel presente scritto, 1962, n. 76; 1963, n. 10). 
 
23. L. WAINSTEIN, Ryleev, Belinskij e Turgenev (“Pubblicisti russi dell'Ottocento”), 
ibid., pp. 17-18. Tra le “Osservazioni contemporanee” di Lia Wainstein, è inserita 
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qualche nota sulla formazione e l’attività dello scultore russo Ivan Vitali, “nato a 
Pietroburgo da genitori italiani nel 1794”. 
 
24. A. CEDERNA, Le gambe molli (“Urbanistica e sport”), XV, 7, 12 febbraio 1963, p. 
15. Cederna ragiona sui problemi e le proposte emersi nell’ambito di un convegno sulla 
pratica sportiva in Italia promosso “due settimane fa dalla Dante Alighieri, dal Coni e dai 
quotidiani sportivi”. L’Italia, avevano concordato i relatori, era la nazione “meno sportiva 
del mondo” “sia quanto a pratica effettiva sia quanto a qualità, numero e distribuzione 
degli impianti” (sul tema anche 1963, n. 27). In tale panorama, scrive Cederna, “è stato 
riconosciuto che le Olimpiadi non sono servite a niente”, non hanno avuto il ruolo di 
“spinta e stimolo” come, “molto sventatamente”, si era creduto (per gli scritti di Cederna 
sui lavori pubblici in occasione delle Olimpiadi si veda, a titolo esemplificativo, 1960, nn. 
11, 96, 99, 105).   
 
25. R. FEGATELLI, Klimt (“Un eroe del “liberty””), ibid., pp. 15-16. Fegatelli mette a 
fuoco la figura di Gustav Klimt. Il collaboratore de “Il Mondo” segnala, in apertura, le 
esposizioni che, negli anni appena precedenti, avevano riportato l’attenzione del pubblico 
sull’artista: dalla retrospettiva che “l’Austria gli ha dedicato… alla XXIX Biennale di 
Venezia”, alla mostra che “l’Albertina di Vienna organizzò” “lo scorso dicembre in 
occasione del centenario della nascita”. Fegatelli ricostruisce le tappe salienti della 
formazione e dell’attività pittorica di Klimt che, “vissuto a cavallo fra due secoli ed 
essendo stato per la sua lenta maturazione, espressione dell’uno e dell’altro”, aveva attirato 
sulla sua produzione artistica una “malcelata diffidenza”. Indagate, in particolare, le opere 
eseguite tra 1895 (quando l’artista lavorava “sotto l’influenza dei preraffaelliti e di Hans 
Makart”) e 1903 (anno di svolta: “La Giurisprudenza del 1903 è l’opera di rottura di tutta 
la pittura klimtiana”, scrive il collaboratore de “Il Mondo”). 
 
26. P. BUCARELLI, Gli ultimi acquisti della Galleria d'Arte moderna; R. BONELLI, 
Il Duomo di Orvieto (“Lettere scarlatte”), ibid., p. 16. Palma Bucarelli scrive a Mario 
Pannunzio per spiegare alcuni acquisti perfezionati nei mesi precedenti dalla Galleria 
d’Arte Moderna di Roma (opere di Monet, Van Gogh, Degas, Modigliani), e replicare a 
quanti (la direttrice allude a “certa stampa”) avevano sostenuto che si sarebbe dovuto 
“acquistare opere di italiani”. Bonelli chiude la polemica con Molajoli inaugurata con la 
pagina di denuncia dei lavori in atto a Orvieto, sul cui Duomo, aveva scritto Bonelli, 
gravava la minaccia della costruzione di “tre porte della facciata, con grandi ante tradotte 
in opere di scultura a scene figurate” (gli scritti precedenti del confronto tra Bonelli e 
Molajoli sono 1963, nn. 8, 17; sul caso anche 1964, n. 29).  
 
27. A. CEDERNA, Lo Stato assente (“Urbanistica e sport”), XV, 8, 19 febbraio 1963, 
p. 15. Sulla “situazione italiana per quanto riguarda la pratica degli sport” e gli impianti 
sportivi, Cederna aveva scritto anche la settimana precedente (1963, n. 24). Nel presente 
articolo, il collaboratore de “Il Mondo” denuncia ancora una volta l’insufficienza di “area 
libera per lo sport” e per il gioco. La discussione si apre con la constatazione che “la voce 
sport non figura in nessuna parte del bilancio nazionale”: il dato era impietoso, se 
confrontato con quanto accadeva negli altri paesi d’Europa (su urbanistica e politica del 
verde in Europa, 1959, n. 146; 1960, nn. 12, 53; 1960, nn. 82, 87; 1961, nn. 139, 149, 158; 
1962, nn. 104, 108, 111, 117, 119, 124).  
 
28. E. BATTISTI, Poter vedere, XV, 9, 26 febbraio 1963, p. 15. Battisti riferisce i 
risultati di un’indagine condotta tra alcune decine di studenti dell’Università di Genova. 
L’indagine, spiega, era stata condotta “in modo da saggiarne la cultura figurativa in 
generale e la capacità di integrarla nel quadro delle conoscenze storiche, letterarie”. Da 
quanto emerso, scrive il collaboratore de “Il Mondo”, “c’è da rimanere terrorizzati”. Per 
giustificare le proprie lacune, “la scusa avanzata dagli allievi stessi” era tuttavia “quanto 
454 
 
mai accettabile: impossibilità di far viaggi, e mancanza di mostre a Genova”. “Ciò che 
accade a Genova”, conclude Battisti, “si ripete probabilmente a Padova o a Palermo”.  
 
29. A. CEDERNA, Appello per villa Doria (“Cronache dell'urbe”), ibid., pp. 15-16. Il 
caso della villa Doria Pamphilj, la cui “svendita… a uno stato estero” era ancora in 
discussione, era stato sollevato da Cederna quattro settimane prima (1963, n. 19; sulla villa 
anche 1963, nn. 34, 47, 82, 83). Nel presente articolo, Cederna denuncia il silenzio di 
“politici e uomini di governo”, di “romanisti, insigni accademie e associazioni varie”, della 
“stampa benpensante romana”. Vendere la villa e il suo giardino ad uno stato estero, scrive 
il collaboratore de “Il Mondo”, “significa extraterritorialità, alienazione perpetua, 
sottrazione ai romani e agli italiani di quella che deve diventare una delle maggiori 
attrattive di Roma”.  
 
30. R. CRIVARO, Arte e decoro (“Aria di Roma”), ibid., p. 16. Pagina letteraria sulla 
mondanità romana degli ambienti del Caffè Greco. Fra gli avventori anche alcuni pittori, 
che Crivaro mantiene nell’anonimato (sui pittori al Caffè Greco a partire dal secondo 
quarto dell’Ottocento aveva scritto un anno prima Elena Croce, 1962, n. 52).  
 
31. A. TODISCO, Il monumento di Cuneo (“Usi e costumi”), ibid., p. 24. “Lunedì 4 
febbraio, a palazzo Taverna”, si era tenuto “un singolare dibattito sui dieci progetti per il 
Monumento alla Resistenza di Cuneo”. “Al tavolo della presidenza sedevano tre membri 
della commissione giudicatrice: Giulio Carlo Argan, Nello Ponente e Bruno Zevi”. Alle 
“stroncature da levar la pelle” pronunciate da Zevi e Argan – che imputava alle opere 
“allegorie piuttosto nebulose” – erano seguiti gli interventi degli artisti (menzionati solo 
Fontana, Fazzini, Franchina, Franco Garelli) chiamati “a discolparsi”. Nessuno di questi, 
tuttavia, “fece granché bella figura”: ciò sulla scorta della “solita difficoltà che hanno gli 
artisti a tradurre in parole chiare e distinte i loro fantasmi”. Todisco prende apertamente 
posizione contro il programmismo, l’eccesso di “dichiarazioni” e di “intenzioni” dell’arte 
contemporanea; a sostegno delle proprie tesi, cita Francesco Flora, critico di formazione 
crociana e assertore del fatto che “quel che conta è l’opera” (la presa di posizione 
antimodernista di Todisco ha chiari punti di tangenza con le tesi sostenute da Alfredo 
Mezio, critico d’arte de “Il Mondo”).    
 
32. A. TOSI, Il tunnel di Bergamo (“Lettere scarlatte”), XV, 10, 5 marzo 1963, p. 4. 
Tosi scrive al direttore de “Il Mondo”, segnalando il progetto di un “sottovia con autosilo 
sotterraneo” che l’amministrazione comunale di Bergamo intendeva portare a compimento 
nonostante l’opposizione del Collegio Architetti e dell’Ordine Provinciale degli Ingegneri.  
 
33. L. CECCHI PIERACCINI, Sbarbaro amanuense (“Agendina di guerra”), ibid., p. 
14. Ancora in relazione agli anni di guerra (risalgono al medesimo periodo i ricordi 
raccolti in 1963, n. 14), Leonetta Cecchi Pieraccini riserva alcune righe al ritorno a Roma 
di Mario Broglio dal “ritiro campagnolo”. I fatti sono datati al giugno del 1942.   
 
34. A. CEDERNA, Lettera ai politici (“Cronache dell'urbe”), ibid., p. 15. Ancora sulla 
villa Doria Pamphilj (sul caso anche 1963, nn. 19, 29; 1963, nn. 47, 82, 83). In difesa della 
villa, scrive Cederna, “si sono finalmente mossi gli uomini di cultura, gli urbanisti e gli 
insegnanti di storia dell’arte e di archeologia, grazie all’energica azione intrapresa 
dall’associazione Italia Nostra”. Il collaboratore de “Il Mondo” pubblica la lettera che 
queste personalità avevano fatto pervenire “al presidente del Consiglio, ai ministri, agli 
istituti di cultura romani”. Tra i firmatari, molti dei nomi che, l’anno precedente, avevano 
scritto al ministro per fermare le “quotidiane offese arrecate alle città e al paesaggio 




35. G. RAIMONDI, L'imprevedibile Carpioni, ibid., pp. 15-16. Raimondi ragiona 
sull’arte di Giulio Carpioni, sulla scorta della monografia che Giuseppe Maria Pilo aveva 
dedicato all’artista (Carpioni, Venezia, Alfieri, 1961). Il “minuzioso e attento” lavoro di 
Pilo, gli “addentellati critici” proposti dallo studioso consentivano la “limpida 
ricostruzione” dell’attività dell’artista. Raimondi si sofferma sulle tappe salienti della vita e 
dell’arte di Carpioni, artista sul quale l’interesse si era riacceso in occasione della “mostra 
della pittura veneziana” tenutasi a Ca’ Pesaro nel 1960.  
 
36. G. MARMORI, L'eccentrico di turno (“Aria di Parigi”), ibid., p. 16. Marmori fa 
visita al “folle interno” di hotel parigino “dove Georges Mathieu abita da qualche anno”. Il 
collaboratore de “Il Mondo” si sofferma su alcuni dei “mille dettagli eterocliti” di un 
arredamento “frutto di un odio implacabile della misura, della funzionalità e dell’ordine”. 
Marmori si concentra su alcune delle ultime opere dipinte da Mathieu, artista che “disegna 
e dipinge veloce, cercando di precipitare se stesso in un gesto”. Le cronache parigine di 
Marmori sono dello stesso genere degli scritti di Savonuzzi comparsi ne “Il Mondo” a 
partire dall’8 agosto dell’anno precedente (1961, n. 109; della sequenza fa parte, per 
esempio, 1962, n. 31): più che riflessioni storico-critiche, appunti di costume, volti ad 
illuminare aspetti della società delle arti parigina. 
 
37. A. TODISCO, Commissariato modello (“Usi e costumi”), ibid., p. 24. Todisco aveva 
ricavato grande sorpresa dalla “vista di un nuovo commissariato di pubblica sicurezza di 
nuova costruzione nel cuore del quartiere Tuscolano, a Roma”. Con la sua “semplice, 
elegante coerenza delle strutture”, l’edificio si distingueva dagli altri “edifici polizieschi 
italiani”. Al commissariato del Tuscolano e all’architetto che ne aveva realizzato il 
progetto, Romualdo Landriscina, avevano fatto riferimento Mezio e Ercolani in scritti 
comparsi ne “Il Mondo” tra 1961 e 1962 (1961, n. 87; 1962, n. 50). 
 
38. A. CEDERNA, Natura e politica (“Il bel paese”), XV, 11, 12 marzo 1963, p. 15. 
Cederna apre l’articolo con la constatazione che “la campagna promossa in questi ultimi 
mesi da Italia Nostra per la trasformazione in parco nazionale della meravigliosa zona dei 
monti dell’Uccellina, in provincia di Grosseto, tra l’Ombrone e Talamone… è stata vana” 
(sul caso, in precedenza, si veda 1963, nn. 10, 22; a seguire, 1963, n. 151). Per la tutela 
della zona, oltre a “larga parte della stampa”, si era pronunciata anche “l’associazione Pro 
Loco di Grosseto”. Nelle stesse settimane, conclude Cederna, era “in atto lo 
smembramento e la lottizzazione del Parco Nazionale d’Abruzzo”. Un altro segnale della 
“allergia della natura” di Governo ed amministrazioni locali.  
 
39. G. VISENTINI, La donna di Melito (“Il corridoio”), ibid., pp. 15-16. Visentini 
riserva alcune righe alla mostra di Le Corbusier aperta in quelle settimane a Firenze a 
Palazzo Strozzi (il catalogo della mostra, edito a Firenze per i tipi della Giuntina, è del 
1963). Il collaboratore de “Il Mondo” si sofferma in particolare sulla conferenza stampa 
che aveva preceduto l’evento e sulle dichiarazioni di Le Corbusier, il quale aveva definito 
l’arte “un mistero”. 
 
40. L. CECCHI PIERACCINI, L'offerta a S. Antonio (“Agendina di guerra”), ibid., p. 
18. I ricordi di Leonetta Cecchi Pieraccini risalgono al febbraio del 1942: in quei giorni, 
Cesare Brandi e Ardengo Soffici si scambiavano impressioni sugli sviluppi della guerra. 
 
41. (n. f.), I nipotini di Zdanov (“Taccuino”), XV, 12, 19 marzo 1963, p. 2. Gli autori 
della pagina politica de “Il Mondo” mettono la lente sulla vita culturale in Unione 
Sovietica; segnalano, in particolare, come il “processo ideologico” nei confronti delle 
“tendenze non conformiste” rispetto all’ortodossia culturale non avesse conosciuto 
sostanziali mutamenti in seguito alla scomparsa di Stalin (sul problema anche 1963, nn. 50, 
70). Il presente scritto si inserisce nel filone dell’antizdanovismo e della tutela della libertà 
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della cultura e dell’arte, filone cui appartengono tanto scritti pubblicati nelle pagine 
culturali (si veda, per esempio, 1952, nn. 6, 11) quanto alcune delle note degli autori del 
“Taccuino” (a titolo esemplificativo, 1953, nn. 17, 22, 28, 42, 45, 59).  
 
42. P. SCARPELLINI, La Bibbia dei padovani, ibid., p. 15. Scarpellini recensisce la 
Bibbia istoriata padovana della fine del Trecento curata da Gianfranco Folena e Gian 
Lorenzo Mellini (Venezia, Neri Pozza, 1962), “magnifico volume” che “riproduce per 
intero” un testo “rimasto praticamente inedito fin oggi”. “Oltre agli studi introduttivi ed al 
glossario”, conclude Scarpellini, “c’è nel volume il facsimile a colori di un notevole 
numero di fogli per ciascun libro della Bibbia”.  
 
43. A. MEZIO, I mostri sacri di Savinio (“Gallerie”), ibid. A Savinio era stato dedicato 
uno dei medaglioni che, nel corso del primo anno di vita de “Il Mondo”, Sofia aveva 
riservato ad alcuni artisti contemporanei (1949, n. 45). Nel presente scritto, Mezio 
recensisce la mostra aperta presso “la Galleria Levi, che ha da poco aperto i battenti nel 
cuore della Milano elegante” (dell’arte di Savinio, il collaboratore de “Il Mondo” si era già 
occupato in 1952, n. 47). Esposti, spiega il critico, sono “i quadri dipinti per i mercanti di 
Parigi, dopo l’esposizione alla Galleria Bernheim-Jeune, nel 1927, in cui Savinio, 
musicista mancato (o differito) e scrittore per rivistine di amatori, fu salutato come uno dei 
pittori più originali del gruppo surrealista”. Mezio indugia sulla fortuna critica di Savinio, a 
proposito dell’arte del quale riporta alcuni passi firmati da Breton. “Come l’Arcimboldi ha 
creato un genere, con le sue figure composte di fiori e di legumi, De Chirico e Savinio 
hanno inventato la freddura per immagini”, e dei loro spunti “il surrealismo ha profittato 
largamente” (il nome di Arcimboldi era centrale, nel sistema critico di Mezio, per 
l’identificazione di una “Italia magica” prenovecentesca: a tal proposito si veda almeno 
1954, n. 46, e, proprio in relazione all’estetica dei “manichini”, 1955, n. 158). Savinio, 
conclude Mezio, “per raccontare la propria storia” si rifugiava dietro ad una “ridda di 
fantasmi pietrificati o stopposi che egli faceva sorgere nella camera oscura della sua 
immaginazione”.    
 
44. A. CEDERNA, I parchi in pezzi (“Il bel paese”), XV, 13, 26 marzo 1963, p. 15. 
Ancora sul tema della tutela dei parchi nazionali (tema centrale negli ultimi scritti di 
Cederna; si veda, per esempio, 1963, nn. 10, 22, 38; a seguire, 1963, n. 151). Anche le 
ultime imprese compiute da Governo ed amministrazioni locali avevano dimostrato come 
l’Italia fosse l’“ultimo Paese del mondo” in fatto di difesa del verde. Cederna mette la lente 
su due casi che non facevano che rafforzare tale convinzione: da un lato, la vendita di 
“quindici ettari” di zone verdi del Parco Nazionale d’Abruzzo operata dal Comune di 
Pescasseroli, unita alla devastazione di “una delle parti più suggestive del Parco stesso” 
autorizzata dal Comune di Lecce nei Marsi; dall’altro, la situazione specifica di Monte 
Circeo.    
 
45. A. MEZIO, Casorati e Gobetti (“Gallerie”), ibid. “Per Gobetti”, esordisce Mezio, 
“Casorati è più che uno spunto o un ricordo di vita torinese”: “è l’artista sul quale si è 
cimentato per la prima volta come critico d’arte, pubblicando, nel 1923, una piccola 
monografia, il cui tono vivacemente polemico ricordava gli articoli di Soffici 
sull’impressionismo nella Voce”. Non era la prima volta che Mezio metteva la lente sulla 
figura di Gobetti (per la prima analisi sul pensiero dell’intellettuale, 1962, n. 122), assieme 
a Croce riferimento ineludibile di un antifascismo democratico matrice comune a tutti gli 
uomini raccolti attorno a Mario Pannunzio. Nel presente scritto, il collaboratore de “Il 
Mondo” analizza la monografia firmata da Gobetti: “critico di primo pelo”, questi 
“avvertiva tutto ciò che in Casorati c’era effettivamente di nuovo e di originale, rispetto 
alla cultura artistica di quell’epoca, ma trascurava di mettere nel dovuto rilievo i residuati 
letterari [le obiezioni mosse da Mezio a Gobetti non sono del tutto avulse 
dall’antiformalismo alla base dei giudizi che di Casorati aveva dato Ragghianti tra le due 
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guerre] che nella pittura di Casorati aveva lasciato l’opera seducente ed equivoca di 
Klimt”. “Di fronte alla stoica avventura di Carrà, di ridiscendere nel mondo delle parlate 
pre-giottesche per cogliere semanticamente il senso di un arcaismo o di un ermetismo 
altrimenti inconcepibili per la intelligenza moderna”, “Casorati optava per un’algida 
atmosfera di distacco intellettuale e di ironia metafisica”, insomma: portava “l’aureola del 
pittore difficile, cerebrale, libresco”. La “signorilità” di Casorati, tuttavia, era quella di un 
intero ambiente, quello torinese tra le due guerre, “da Menzio e Paulucci” (per una lettura 
analoga di quell’ambiente, si veda 1953, n. 9, scritto centrato su Mario Lattes). La chiusa è 
emblematica del gusto di Mezio, per il quale l’arte del Novecento era stata riqualificata 
dalla “ricostituzione d’oggetto”: il critico de “Il Mondo” giudica “efficace”, di grande 
“serietà” la monografia di Gobetti, centrata su un artista rappresentativo di un’arte italiana 
che, “dopo le chiassate provinciali dei futuristi”, voleva di nuovo assumere “un tono 
europeo”.     
 
46. C. L. RAGGHIANTI, L'estetica ministeriale (“I programmi di istruzione 
artistica”), XV, 14, 2 aprile 1963, pp. 1-2. Ragghianti si richiama idealmente agli scritti 
del giugno del 1962 (nn. 67, 71) dedicati al “bilancio per le arti”, e segnala “qualche 
indizio di un mutamento di mentalità nelle sfere dirigenti”: “il governo”, spiega il 
collaboratore de “Il Mondo”, “ha approvato nel bilancio preventivo per l’anno finanziario 
1963-64 un aumento complessivo di un miliardo e duecento milioni”. Tanto la parte 
centrale che quella conclusiva del testo sono riservate – con occhio particolare ai 
programmi “per l’educazione artistica” - alla “formazione dei milioni di ragazzi che, in 
virtù della istituzione recente, dall’ottobre 1963 frequenteranno la scuola media unica” 
(sull’argomento anche 1963, n. 49).  
 
47. A. CEDERNA, Una villa per Roma (“Il giardino d'Europa”), ibid., p. 15. Ancora su 
villa Doria Pamphilj (sul caso, in precedenza, 1963, nn. 19, 29, 34; a seguire, nn. 82, 83): 
“nel corso di una conferenza stampa tenuta il 21 marzo scorso”, l’associazione “Italia 
Nostra” “ha aperto una pubblica sottoscrizione per raccogliere i fondi necessari ad 
assicurare al patrimonio storico-artistico nazionale l’unica superstite, splendida villa 
seicentesca romana”. “Le somme raccolte”, spiega Cederna, “verranno messe a 
disposizione del Comune”. C’era da vincere la resistenza dei Doria, che avevano posto 
“alcune condizioni inaccettabili”, e del “Ministero della Pubblica Istruzione che non ha una 
sola idea, al di fuori del rifiuto a fare il suo dovere”.    
 
48. R. FEGATELLI, Inca moderno, ibid. A pochi giorni dalla sua “personale antologica”, 
“ospitata nella galleria del Palazzo delle Esposizioni”, Fegatelli traccia il profilo di 
Estuardo Maldonado, artista di Pintag, “una località nei dintorni di Quito dove è nato 
nell’ottobre del 1930”. Fegatelli mescola notizie biografiche ed aneddoti a notazioni 
storico-critiche sull’arte di Maldonado: in Italia nel 1958, egli “s’iscrive al corso di scultura 
di Fazzini”; dai primi esperimenti sulla creta, l’artista passa al gesso e lavora “attorno a 
strutture costruite con fil di ferro”; la “sintesi geometrica” di alcune delle sue opere “risente 
delle invenzioni picassiane”, “le superfici compatte e levigate si accostano a quelle di 
Oscar Jespers e di César Vitullo”. “Dalle sculture in gesso Maldonado passa a strutture 
metalliche dando vita a un’interessante serie di danzatrici e di voli d’uccelli”. Il 
collaboratore de “Il Mondo” dedica spazio ai frequenti spostamenti dell’artista ed alle sue 
fonti visive: in Spagna nel 1962, successivamente Maldonado visita la Sardegna e, poco 
dopo, “torna a Roma pensando all’impero degli Incas, alle opere pensate in Perù, Bolivia e 
Ecuador prima di Pizzarro”; medita inoltre “sulle opere di Klee e Mondrian”.   
 
49. C. L. RAGGHIANTI, Il maestro sbagliato (“I programmi d'istruzione artistica”), 
XV, 15, 9 aprile 1963, pp. 1-2. Seconda puntata dell’inchiesta sui programmi per 
l’educazione artistica nella scuola media unica (per il primo scritto di Ragghianti, 1963, n. 
46). Ragghianti propone “un programma di educazione artistica che da una parte non sia 
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vincolato a nessuna concezione parziale o pregiudiziale, e d’altra parte assicuri, 
nell’interesse sociale, una formazione non soltanto mentale, ma anche pratica”. 
 
50. (n. f.), L'estetica delle tubature; L'anticomunismo e il razzismo (“Taccuino”), ibid., 
p. 2. Gli autori del “Taccuino” affilano ancora una volta le armi contro “il brusco richiamo 
di Krusciov al realismo socialista”, richiamo che aveva creato “disagio” nelle file dei 
comunisti italiani, alcuni dei quali avevano criticato “i vuoti stereotipi accademici” imposti 
dal Presidente sovietico (alla questione era già stato riservato uno scritto, 1963, n. 41). In 
L’anticomunismo e il razzismo, sono pubblicati alcuni passi di un discorso di Carlo Levi 
“rivolto domenica ai suoi elettori di Civitavecchia”; l’artista e scrittore aveva appunto 
sostenuto che “l’anticomunismo è il razzismo dei nostri giorni”.   
 
51. A. CEDERNA, La polvere di Roma (“Fronte del verde”), ibid., pp. 15-16. “Per il 
nuovo piano regolatore di Roma”, attacca Cederna, “si sta per chiudere il periodo delle 
osservazioni” (per gli ultimi scritti sul piano, 1961, nn. 154, 161; 1962, nn. 10, 26, 74, 88, 
155; 1963, nn. 1, 12). Nelle giornate in cui ferveva il dibattito attorno a villa Doria 
Pamphilj (1963, nn. 19, 29, 34, 47), il collaboratore de “Il Mondo” intende occuparsi delle 
previsioni contenute nel piano “per il verde e gli spazi liberi”, cioè “quel servizio pubblico 
essenziale per la salute e la ricreazione dei cittadini, rispetto al quale Roma è all’ultimo 
posto nella graduatoria dei paesi civili” (sul problema anche 1963, nn. 53, 58, 60). Tali 
previsioni rivelavano che il nuovo piano costituiva “un progresso rispetto all’infausto piano 
clerico-fascista del ‘59” (sul piano del ’59 anche 1963, nn. 53, 56). 
 
52. A. MANFREDI, La raccolta Berenson, ibid., p. 15. Un altro scritto si aggiunge alla 
lunga serie di omaggi dedicati dagli autori de “Il Mondo” a Bernard Berenson (per alcuni 
scritti della serie, 1959, nn. 119, 121, 144; 1960 nn. 78, 91, 119; 1961, n. 55). Manfredi 
recensisce La raccolta di Berenson, catalogo ragionato dei “più di cento dipinti 
personalmente disposti da Berenson ai Tatti”, volume “uscito in stupenda veste dalle 
Officine Grafiche Ricordi di Milano, presentazione della fedele collaboratrice di Berenson, 
Nicky Mariano, testo introduttivo e catalogo di Franco Russoli”. “Pregio incomparabile del 
libro è la riproduzione delle centodue tavole a colori”. Manfredi indugia sul “collezionista 
Berenson”, ragionando su alcuni passi del suo Abbozzo per un autoritratto del 1949 
(Firenze, Electa).   
 
53. A. CEDERNA, La grande ignoranza (“Polvere di Roma”), XV, 16, 16 aprile 1963, 
pp. 15-16. Cederna implementa l’analisi della situazione delle aree verdi romane 
impostata la settimana precedente (1963, n. 51; sul tema anche 1963, n. 56), 
concentrandosi sulle “vicende che hanno fatto di Roma l’ultima capitale del mondo in fatto 
di verde pubblico”. Il mirino si sposta in particolare sull’“infausto piano regolatore del 
1959”, piano che aveva sancito “la politica della terra bruciata”. Frequenti, nel presente 
articolo, i confronti fra la situazione romana e quella delle principali città europee (casi 
perlopiù analizzati in 1959, n. 146; 1960, nn. 12, 53, 82, 87; 1961, nn. 139, 149, 158; 1962, 
nn. 104, 108, 111, 117, 119, 124).   
 
54. P. SCARPELLINI, Abbazie e città, ibid., p. 15. Scarpellini recensisce due monografie 
“stampate dall’Electa Editrice”: Enzo Carli, L’Abbazia di Monteoliveto (Milano 1962) e 
Giovanni Cecchini-Enzo Carli, San Gimignano (Milano 1962). I due volumi, scrive il 
collaboratore de “Il Mondo”, “hanno una stessa semplice struttura”: “un primo capitolo 
dedicato alle vicende storiche ed un secondo alla descrizione delle opere d’arte”. L’unico 
appunto mosso da Scarpellini è relativo alle “scarse referenze bibliografiche”.   
 
55. A. MEZIO, Gli Incamminati e i sedentari (“Gallerie”), XV, 17, 23 aprile 1963, p. 
15. “Nella prima settimana d’aprile si è svolto a Bologna, con la partecipazione di 
numerosi studiosi italiani e stranieri, un convegno di studi sul classicismo nel Seicento” (il 
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convegno era stato inaugurato a poche settimane di distanza dalla mostra L’ideale classico 
del Seicento in Italia e la pittura di paesaggio, per cui si veda 1962, nn. 123, 125). Gli 
argomenti dibattuti nell’ambito del convegno sono uno spunto per un ulteriore affondo 
sull’arte dei Carracci e sull’Accademia degli Incamminati. “Meglio della dottrina”, scrive 
Mezio, “vale infatti la vena popolare con cui i Carracci aprono le porte ad una pittura 
solida, gioviale e corposa”: “tra le componenti del classicismo carraccesco”, infatti, “oltre 
allo studio dei maestri”, c’è “una forte attrazione per la realtà delle cose che i Carracci 
attingono dalla loro natura di emiliani”. “Questi figliolini e nipoti di sarti elevatisi al rango 
di professori non dimenticano la loro estrazione artigianale”: nelle loro opere si scovavano 
un “fondo di sensualità”, un “gusto per la materia ricca e carnosa”, una “sorta di appetito e 
diciamo pure di volgarità” che avevano attirato anche Cézanne.    
  
56. A. CEDERNA, Strisce e brandelli (“Polvere di Roma”), ibid., pp. 15-16. Cederna 
ragiona ancora sul piano regolatore di Roma del 1959 che, “per quanto riguarda il verde 
pubblico”, altro non era “che la sanzione della politica della terra bruciata” (su temi 
analoghi, in precedenza, 1963, nn. 51, 53). A dimostrare tale convinzione, “la sorte 
riservata al comprensorio della Via Appia Antica” (la polemica relativa all’Appia, centrale 
negli scritti di Cederna fin da 1952, n. 3, era stata ripresa nel 1960 a seguito della proposta 
di creazione di un “parco archeologico” - nn. 24, 113, 122, 155; sempre sull’Appia, 1961, 
nn. 43, 58, 62, 77, 78, 97; 1962, n. 68).   
 
57. P. SCARPELLINI, Il Perugino della vecchiaia (“Restauri in Umbria”), XV, 18, 30 
aprile 1963, p. 15. “Tutti sanno che il restauro puo’ costituire il più efficace recupero 
critico”, ma anche, “con estrema facilità”, aprire le porte alle “falsificazioni”. In tale 
panorama, “esemplare” era stata l’iniziativa della “Sovraintendenza ai Monumenti e 
dell’Azienda di Turismo di Perugia”, che avevano collaborato “per riunire nella Galleria 
dell’Umbria dodici opere” di “recente” restauro. Tra le opere esposte, anche “tre quadri del 
Perugino”, che “solo adesso ricompaiono ad un meritato giudizio critico”: il “Battesimo, 
del Duomo di Città della Pieve”; un “altro quadro della stessa provenienza”; il “San 
Sebastiano della chiesa di San Francesco al Prato in Perugia, fino all’altro giorno nei 
Magazzini della Galleria Nazionale dell’Umbria”. Opera, quest’ultima, che aiutava a fare 
luce sul “Perugino vecchio”, artista che “ha perso ogni intensità pittorica, qualità del resto, 
che non ebbe mai in misura soverchia”.     
 
58. A. CEDERNA, Gli errori del piano (“Polvere di Roma”), ibid., pp. 15-16. Dopo 
avere illustrato “le tristi condizioni di Roma, ultima capitale del mondo in fatto di verde 
pubblico” (dedicati al medesimo problema, gli scritti 1963, nn. 51, 53, 56), a partire dal 
presente scritto Cederna appunta alcune riflessioni a proposito di “come il problema degli 
spazi verdi, liberi e attrezzati per la ricreazione e lo svago, è stato affrontato dal piano 
regolatore attuale, adottato dal centro-sinistra nel dicembre del 1962”. Nell’ambito di 
questo articolo, è dato “un giudizio di questo piano nel suo insieme” (giudizio in linea con 
quelli espressi negli scritti precedenti, si veda per esempio 1962, nn. 88, 155; 1963, nn. 1, 
12; nello scritto successivo, 1963, n. 60, un’analisi più circostanziata in relazione al tema 
del verde).    
 
59. G. VISENTINI, Il futurismo di Balla (“Il corridoio”), XV, 19, 7 maggio 1963, p. 
15. Meditazioni attorno all’arte e alla vita di Giacomo Balla, ad oltre un mese dalla 
inaugurazione dell’esposizione di opere dell’artista presso la Galleria Civica d’Arte 
Moderna di Torino. Visentini inaugura la propria analisi ragionando sull’esposizione 
torinese, e pubblicando alcuni stralci dell’inquadramento storico-critico dell’arte di Balla 
offerto da Giulio Carlo Argan in un articolo comparso qualche settimana prima nel 
“Messaggero”. Riserva più della metà del testo al racconto di un incontro con il pittore 
avvenuto “poco più di dieci anni fa”, nel 1952, nella casa-studio romana di Balla in via 
Oslavia, nel quartiere di Prati. Il collaboratore de “Il Mondo” ricorda come, nel secondo 
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dopoguerra, la pittura dell’artista si fosse riagganciata “alle formule più futili e stanche 
dell’accademia o del commercialismo figurativo ottocentesco, frivole immagini dell’antico 
gusto borghese, contro le quali era sorta la rivolta futurista” (lo scritto di Visentini va letto 
tenendo a mente le frequenti polemiche degli autori della pagina d’arte de “Il Mondo” nei 
confronti del futurismo, dagli ultimi sarcastici riferimenti di Alfredo Mezio – 1963, n. 45 – 
fino a scritti risalenti ai primi anni di vita del giornale, tra i quali 1950, n. 40; 1951, n. 26; 
altri scritti sul futurismo sono 1954, n. 32; 1957, nn. 29, 64; 1959, n. 77; 1960, n. 67).       
 
60. A. CEDERNA, Un poco d'erba (“Polvere di Roma”), ibid., pp. 15-16. Nonostante 
alcune perplessità sul nuovo piano regolatore di Roma espresse anche nell’articolo della 
settimana precedente (1963, n. 58; sul piano, in seguito, anche 1963, n. 95), Cederna 
sottolinea ancora una volta le positive “previsioni riguardanti il verde pubblico” (sul 
problema, in precedenza, anche 1963, nn. 51, 53, 56). Tre, a tal proposito, “sembrano le 
novità”: “la prima consiste nell’aver individuato una connessione tra verde cittadino e 
verde extraurbano”; “la seconda consiste nella acquisizione al pubblico di alcuni parchi 
urbani”; “la terza consiste nell’aver introdotto finalmente nella disciplina dei nuovi 
quartieri residenziali precise percentuali di area”. Analizzati, infine, i casi del “verde 
privato urbano”, dell’Appia Antica, delle direttrici individuate in relazione a “verde 
extraurbano e di penetrazione”.  
 
61. A. MEZIO, La pittura demitificata (“Gallerie”), XV, 20, 14 maggio 1963, p. 15. 
“La galleria Marlborough di Roma espone una quarantina di composizioni di Dubuffet”. Il 
critico d’arte de “Il Mondo” indugia sulla produzione del francese a pochi mesi di distanza 
dalla disamina dell’esposizione delle litografie dell’artista alla libreria Einaudi di Roma 
(1962, n. 145; per l’intera sequenza degli scritti su Dubuffet e l’arte bruta, 1954, n. 38; 
1956, n. 125; 1957, n. 139; 1958, nn. 2, 16, 26; 1960, nn. 76, 146; 1962, n. 70). Il profilo 
che Mezio traccia di Dubuffet è quello di un “ammiratore dei pittori popolari e dell’arte 
naïve”, un “realista” i cui personaggi sono spesso “longanesiani”: il critico riconduce, cioè, 
l’arte di Dubuffet alle fonti dell’arte dei primitivi, celebrata sulle colonne de “Il Mondo” 
fin dai primi anni di vita del giornale (si vedano scritti dello stesso Mezio quali, a titolo 
esemplificativo, 1950, nn. 13, 30; 1952, nn. 24, 35, 75), e traccia un ponte tra l’arte bruta e 
Strapaese, attraverso l’ennesimo omaggio al magistero culturale di Leo Longanesi 
(Longanesi che, nel sistema critico di Mezio, era stato tra i promotori del recupero dell’arte 
degli ingenui; si veda, a tal proposito, 1961, n. 29). L’artista, carico del gergo “teppistico 
dei rioni popolari” e di “vis comica”, era interessato a cogliere gli aspetti “acerbi o abnormi 
delle cose”, e ad assemblarli in “figurazioni sgrammaticate ed anarcoidi”. Egli, spiega 
Mezio, che era interessato a negare parentele con le poetiche del surrealismo europeo, si 
vale “di una chiave che non è quella della psicoanalisi freudiana o dell’anarchismo gratuito 
dei dadaisti”. “La forza di Dubuffet”, conclude Mezio, “è nella qualità pittorica” delle sue 
“invenzioni, il cui scopo è una mistificazione della pittura, senza con ciò venir meno alle 
ragioni della pittura stessa”.  
 
62. C. ERCOLANI, Tapiola città pilota (“Foglietti finlandesi”), ibid. Impressioni di 
viaggio scaturite da un soggiorno a Helsinki (sull’urbanistica finlandese anche 1963, n. 3). 
“Tapiola”, scrive Ercolani, “è un complesso autonomo, concepito per una popolazione di 
quindicimila abitanti, situato a circa dieci chilometri dalla capitale della Finlandia”. A 
Tapiola era evidente il principio di adeguare “il rispetto per il paesaggio” “ad una struttura 
cittadina moderna, funzionale”. Ercolani prosegue la propria analisi occupandosi dei 
progetti degli architetti Lindegren e Kräkstrom (Ercolani, come Antonio Cederna - in 
relazione a quest’ultimo, si veda 1959, n. 146; 1960, nn. 12, 53; 1960, nn. 82, 87; 1961, nn. 
139, 149, 158; 1962, nn. 104, 108, 111; 1962, nn. 117, 119, 124 – mostra interesse nei 
confronti delle soluzioni adottate dagli architetti delle grandi città d’Europa). 
 
63. G. BALDINI, I confini del Tanganika (“Televisione”), ibid., p. 22. Rubrica dedicata 
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ai programmi culturali in televisione. Baldini indugia sulla trasmissione “L’Approdo”, che 
in una delle ultime puntate aveva dato spazio ad una conversazione tra Ungaretti e Jean 
Fautrier.   
 
64. A. MEZIO, Un pittore russo (“Gallerie”), XV, 21, 21 maggio 1963, p. 15. Alla 
galleria della Nuova Pesa erano esposte opere “del giovane pittore russo di Leningrado Ilya 
Glazunov”. Un pittore russo “è sempre una curiosità”, scrive Mezio, specie se “passa per 
un eretico” e, in patria, ha subito svariate “lavate di capo”. Da quel che era apparso da un 
incontro avuto con i giornalisti, Glazunov era però “un bravo giovanotto, preoccupato di 
non fare dichiarazioni troppo spregiudicate”. Insomma, “un rivoluzionario che cammina 
con i piedi di piombo”, cui non “piace il realismo socialista, troppo scenografico e 
illustrativo, ma neppure l’astrattismo”. “Il suo poeta preferito è Puskin”, “i pittori italiani 
che apprezza sono Attardi, Guttuso e Carlo Levi”. “La sua fama di eretico”, spiega Mezio, 
era dovuta al fatto che “non gli interessano come pittore le centrali elettriche”, i trattori, la 
bomba atomica, “ossia l’armamentario propagandistico della pittura ufficiale sovietica, 
quella che ha il suo tempio nelle sale della Galleria Tretiakov di Mosca” (alla Galleria, 
Mezio aveva dedicato qualche riga in 1961, n. 105, resoconto di un viaggio in Unione 
Sovietica; lo scritto sull’arte di Glazunov si colloca tra le frequenti riflessioni degli autori 
de “Il Mondo” sul rapporto tra arte e politica nei paesi comunisti; per le analisi più recenti 
si veda almeno 1963, nn. 41, 50; di poco successivo è, invece, 1963, n. 70). Mezio 
conclude il proprio articolo ragionando su alcune delle opere esposte alla Nuova Pesa, 
opere che rivelavano “nostalgie neo-bizantine” e “riferimenti al folklore slavo”.        
 
65. A. CEDERNA, Roma moderna (“Urbanistica”), ibid., pp. 15-16. Recensione di 
Roma moderna di Italo Insolera (Torino, Einaudi, 1962). Il volume, spiega Cederna, “è la 
storia di Roma in questi ultimi cent’anni: il primo libro, dopo i contributi parziali del 
Caracciolo, del Quaroni, del Benevolo, del Della Seta, che spieghi organicamente e con 
estrema chiarezza le ragioni dell’irresistibile sfacelo di questa disgraziatissima città”. 
Cederna conclude la recensione di Roma moderna constatando come, nel volume, 
“negativo è… anche il giudizio sull’ultima tappa, l’attuale piano regolatore” (del piano 
della giunta di centro-sinistra, il collaboratore de “Il Mondo” si era occupato nelle 
settimane precedenti, in particolare in relazione al tema del verde pubblico; si veda, a tal 
proposito, 1963, nn. 51, 53, 56, 58, 60). 
 
66. M. A. TEODORI, La strada senza uscita (“Aria di Barcellona”), XV, 22, 28 
maggio 1963, p. 9. Impressioni di un viaggio in Catalogna. “Da Antoniett, una trattoria 
molto romana”, Teodori intercetta “Tàpies, il pittore dal fascino da torero”. Nello stesso 
ristorante, il collaboratore de “Il Mondo” aveva avuto modo di ascoltare le conversazioni 
tra pittori e scrittori a proposito di due esposizioni, la prima di Modest Cuixart, la seconda 
di Francisco Todo. Teodori si sofferma sulle figure dei due artisti, indugia sul risalto che le 
mostre avevano avuto sulla stampa spagnola, ragiona sul rapporto tra arte e franchismo. 
 
67. A. CORTE, Museo di Éluard (“Aria di Parigi”), ibid., p. 11. Oltre al “ritratto 
ingrandito” dell’intellettuale, opera di Pablo Picasso, il Museo parigino di Paul Éluard 
contava anche quelli “eseguiti da Fernand Léger, da Giacometti, da Grosz, da Cocteau”, e 
“le tele di artisti, di Fautrier, di Dubuffet, di Braque, di Mirò, che Éluard celebrò con i suoi 
versi”. Tra i materiali, inoltre, “i documenti sul dadaismo” e sul surrealismo.  
 
68. A. MEZIO, Il buon selvaggio di Colle Val d'Elsa (“Gallerie”), ibid., p. 15. Nei 
giorni in cui ventotto quadri di Maccari erano “esposti nella galleria romana di Chiurazzi”, 
Mezio evoca lo spirito ed il senso delle battaglie di cultura del “Selvaggio” (sulla rivista e 
Strapaese, in precedenza, anche in continuità con l’arte del Seicento alla ricerca di un 
filone italiano di cultura vernacola e “magica”, 1954, n. 46; 1955, n. 123; 1956, n. 62). Tra 
le prime preoccupazioni del collaboratore de “Il Mondo”, quella di evitare facili 
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sovrapposizioni tra Strapaese e squadrismo, tra italianità rurale della cultura e nazionalismo 
fascista: “Maccari”, scrive Mezio, “sarà sempre incapace di tradurre in termini politici i 
suoi risentimenti”; anzi, “Il Selvaggio è stato durante il ventennio un tentativo di dare vita 
alla sola forma di critica permessa dal regime” (di una simile operazione di pulizia rispetto 
alle scorie del Ventennio, aveva beneficiato qualche anno prima Leo Longanesi, 1960, n. 
75). Il ragionamento di Mezio si estende ben presto all’altro nano di Strapaese ed all’intero 
significato della cultura di fronda: “insieme a Longanesi, Maccari ha creato in Italia uno 
stile caricaturale che anche quando polemizza” “contro il modernismo e il pariginismo 
restava pur sempre un fatto di cultura moderna”. Maccari, in particolare, è “un naïf, il cui 
stile ritrova d’istinto la buona tradizione indigena di Fattori e degli scrittori di Lacerba” 
(sul ruolo decisivo giocato dagli Strapaesani nel recupero dell’arte dei primitivi e dei pittori 
“ingenui”, 1961, n. 29). Le opere esposte da Chiurazzi, conclude Mezio, rivelavano ancora 
una volta che “Maccari rimane sempre l’omino di Strapaese, capace di toscanizzare 
Grandville e Grosz”.     
 
69. A. CEDERNA, Pentimento a Milano (“Il giardino d'Europa”), ibid., pp. 15-16. 
“Due iniziative importanti per i futuri sviluppi urbanistici ed economici della città e del 
territorio, sono in corso a Milano”. Cederna allude alla “revisione del piano regolatore 
generale del 1953 e gli studi preparatori per il piano intercomunale” (per gli ultimi scritti 
sulla situazione urbanistica di Milano, 1962, nn. 6, 9, 16, 115; sulla città anche 1963, n. 
74). Attraverso la prima delle due iniziative, “si cerca di riparare a quasi dieci anni di 
cedimenti e di errori”; con il piano intercomunale, “si tenta finalmente di dare ai problemi 
di Milano la loro dimensione territoriale”. Le ultime righe si sostanziano di un’analisi della 
situazione del verde pubblico a Milano (Milano, scrive Cederna, ha “finalmente scoperto 
l’importanza del verde”).  
 
70. L'INVITATO, I russi e la stampa (“I giorni”), ibid., p. 24. L’Invitato partecipa al 
dibattito sul rapporto tra arte e politica in Unione Sovietica (dibattito che, aperto nel mese 
di marzo dagli autori della pagina politica del “Taccuino”, aveva visto prendere posizione 
anche Alfredo Mezio: per la sequenza dei testi cui si fa riferimento, 1963, nn. 41, 50, 64). 
L’Invitato segnala come, in quelle settimane, “scrittori, pittori e funzionari di partito” 
sovietici fossero in Italia per incontrare intellettuali e giornalisti della capitale. Nelle ultime 
ore, per esempio, “nella sede di Italia-Urss”, “tre letterati” avevano risposto alle domande 
dei giornalisti italiani. Al centro dell’interesse del collaboratore de “Il Mondo”, il pesante 
condizionamento sull’arte da parte della politica. In uno scritto che affronta 
prevalentemente problemi letterari, qualche allusione alla feroce opposizione del potere 
politico nei confronti dell’arte astratta. 
 
71. A. MEZIO, La cartella dell'incisore (“Gallerie”), XV, 23, 4 giugno 1963, p. 15. 
Coccodrillo dedicato a Luigi Bartolini, scomparso alla metà di maggio (per il primo 
affondo sull’arte di Bartolini, si veda 1950, n. 23, articolo calato in mesi nei quali Mezio 
aveva più volte ragionato sull’arte dei primitivi e sulla continuità oltre il traguardo della 
guerra mondiale di poetiche di matrice strapaesana; su Bartolini anche 1963, n. 118). 
Mezio ripercorre le tappe salienti della vita e dell’attività di Bartolini (artista il cui “regno” 
“è in campagna”), sfogliando le pagine del “catalogo pubblicato dalla Calcografia 
Nazionale in occasione dell’ultima mostra dell’artista marchigiano (dicembre 1962)”. 
Bartolini, scrive il collaboratore de “Il Mondo”, era un artista colto, che tuttavia “smaltiva 
rapidamente queste letture per ritornare tutto intero alla sua capacità di estroso 
improvvisatore”. Purtroppo, però, “l’incisore Bartolini aveva la penna facile di Bartolini 
scrittore”, “faceva troppo affidamento al suo estro”: “la lastra di rame portava spesso i 
segni dell’impazienza”.   
 
72. G. FONTANESI, Gli amici di Bartoli (“I contemporanei”), ibid. “La Roma degli 
amici di Bartoli aveva una geografia semplicissima. Confinava, dalla parte del Tevere, con 
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il pensionato degli artisti a Via Ripetta”, e “al centro c’era via Margutta”: “di gallerie d’arte 
non ce n’era neppure una, ed esisteva un solo mercante” (l’evocazione delle atmosfere dei 
primi decenni del Novecento si colora di una vena critica nei confronti della Roma degli 
anni Cinquanta, caratterizzata dal proliferare di circoli d’avanguardia e di gallerie d’arte). 
Lo scritto che Fontanesi dedica ad Amerigo Bartoli è una riflessione di carattere generale 
sulla “Roma di quella stagione”, la città degli “Amici a caffè” tra le due guerre (per il 
primo scritto dedicato a Bartoli, autore, assieme a Maccari, dei disegni pubblicati su “Il 
Mondo”, si veda 1949, n. 19; sul Caffè Aragno, luogo d’elezione degli uomini del gruppo 
formatosi attorno a Pannunzio, 1956, n. 67; 1957, n. 8). La città di Bartoli, spiega il 
collaboratore de “Il Mondo”, sapeva ancora di provincia: “gli uomini di quella 
generazione, adesso, sono come emigranti spaesati, in mezzo a un mondo sconosciuto, 
inopinatamente caduto loro addosso”. La Roma vagheggiata da Fontanesi e Bartoli è la 
stessa che Leonetta Cecchi Pieraccini, sulle colonne del settimanale, aveva tentato di 
ricostruire nelle “Vecchie agendine”; è la medesima che, nei frequenti omaggi dedicati ai 
protagonisti ed alle riviste della cultura italiana – specie di segno strapaesano – degli anni 
Venti e Trenta, aveva in mente Alfredo Mezio, sempre scettico nei confronti dell’arte del 
secondo Novecento.   
 
73. A. MANFREDI, Il miles gloriosus della pittura (“Le memorie di De Chirico”), 
XV, 24, 11 giugno 1963, p. 15. Recensione delle Memorie della mia vita di Giorgio De 
Chirico (Milano, Rizzoli, 1963). Il testo, scrive Manfredi, se “aiuterà a far quadrare meglio 
questo personaggio”, “aiuterà assai meno a penetrare nella sua pittura, ché il libro 
preferisce orientarsi – come meglio si vedrà – in un tono pamphlettistico, anziché stare ai 
fatti”. Le Memorie, pubblicate in un primo tempo “nell’immediato dopoguerra” (1945) con 
ricordi “sull’infanzia e la giovinezza”, uscivano nei primi anni Sessanta completate “d’una 
seconda parte” relativa “a questi ultimi anni”. Il collaboratore de “Il Mondo” pubblica 
alcuni passi nei quali De Chirico si concentra sui propri soggiorni parigini del dopoguerra: 
“ferveva nella capitale francese il grande baccanale della pittura moderna” (sulla 
“requisitoria contro l’arte contemporanea” di De Chirico e sulle sue anti-Biennali, si veda 
almeno 1954, n. 19). “Analogo atteggiamento”, conclude Manfredi, aveva tenuto l’artista 
“di fronte alla Roma del primo dopoguerra”, la Roma “caratterizzata dalla terza saletta di 
Aragno” (sul Caffè anche lo scritto appena precedente, 1963, n. 72): in relazione a quegli 
anni, ingenerosa è la “ecatombe di conoscenti” perpetrata da un De Chirico per nulla tenero 
con Cardarelli, Papini, Longhi e Cecchi.  
 
74. A. CEDERNA, Milano-regione (“Il giardino d'Europa”), ibid., pp. 15-16. Cederna 
completa l’analisi della situazione urbanistica di Milano impostata due settimane prima 
(1963, n. 69; per gli scritti più recenti sulla città, 1962, nn. 6, 9, 16, 115). Spazio precipuo è 
dato al “piano intercomunale milanese”, di cui “fra qualche mese dovrebbe essere pronto il 
primo schema di massima”. “Obiettivo fondamentale del piano”, spiega Cederna, “è quello 
di aumentare l’efficienza della struttura urbanistica, nei tre settori fondamentali”: “nel 
settore economico, nel settore sociologico”, “nel settore strettamente urbanistico”. “I guai”, 
conclude il collaboratore de “Il Mondo”, “cominceranno quando si tratterà di tradurli 
concretamente in precisi interventi urbanistici, atti a trasformare la realtà attuale”.  
 
75. G. MARMORI, La giungla di Trouille (“Aria di Parigi”), ibid., p. 16. Marmori fa 
visita a Clovis Trouille, alcuni oli del quale erano stati esposti “recentemente e per la prima 
volta alla Galerie Cordier”. L’artista, scrive Marmori, “abita in un curioso hôtel 
novecentesco, perso nel diciannovesimo circondario, lontano dai centri culturali di Parigi” 
(lo scritto è dello stesso genere di quello centrato sulla figura di Georges Mathieu, 1963, n. 
36; il genere delle cronache d’arte parigine, inaugurato sulle colonne de “Il Mondo” da 
Savonuzzi con 1961, n. 109, comprende per esempio 1962, n. 31). “I quadri dipinti da 
quest’uomo”, scrive Marmori, “toccati e ritoccati ogni domenica durante tutta una vita 
industriosa”, “traducono una follia, uno sgomento erotico che ha solo qualche precedente 
nell’incisione libertina più oscena del XVIII secolo”. “Mentre in Balthus, Labisse, Fini, 
464 
 
Magritte, Bellmer, Delvaux ed altri pittori di osservanza surrealista è possibile individuare 
un minimo di distacco tra le sconcezze trattate e il trattamento plastico-cromatico, in 
Trouille la nevrosi satura ogni atomo della figurazione”.    
 
76. F. RUSSO, Il British Museum (“Otto milioni di libri”), XV, 25, 18 giugno 1963, p. 
10. In visita al British Museum, Russo riserva le righe finali dello scritto ad una polemica 
scatenatasi attorno ai “marmi di Elgin”: alcuni deputati avevano chiesto “che la Grecia 
riabbia almeno parte dei suoi tesori”. 
 
77. A. MEZIO, Archipenko (“Gallerie”), ibid., p. 15. La “recente” mostra di opere di 
Archipenko a Palazzo Barberini offre a Mezio il destro per tracciare il profilo dell’artista. 
Archipenko, scrive il collaboratore de “Il Mondo”, era “scomparso” dalla scena dopo la 
fortuna che ne aveva accompagnato il percorso artistico negli anni Venti. In quegli anni, 
spiega Mezio, egli era stato “sostenuto dai poeti della nouvelle vague… e dalle rivistine 
specializzate”, tra le quali “Valori Plastici”, e gli era stata concessa da Barbantini una sala 
alla Biennale veneziana del 1920 (sala che aveva suscitato “eccitazione” in artisti e critici). 
“Ad eccezione di Soffici”, continua Mezio, “il quale ne parla cautamente come di un 
fenomeno di esotismo, assimilandone le opere ai giocattoli folcloristici dell’artigianato 
russo, i critici non raccapezzano la ragione estetica di questi pittoreschi manufatti che 
qualcuno, forse ingannato dall’etichetta, scambia per escogitazioni futuristiche”; “Oppo, 
più drastico di tutti, liquida l’artista sotto l’epiteto infamante di barbaro”. In realtà, scrive 
Mezio, “Archipenko è la più perfetta negazione della barbarie”: dietro la “facciata 
modernistica”, faceva capolino una “educazione classicheggiante”. Se suo era stato “il 
merito di avere introdotto il cubismo nella scultura”, non poteva essere taciuto che “la 
scultura cubista non è mai stata ricca di capolavori e le composizioni del russo non fanno 
eccezione”; inoltre, “l’idea di rappresentare le parti in rilievo mediante superfici concave… 
serpeggia in tutta l’arte moderna”. “In fondo”, conclude il collaboratore de “Il Mondo”, 
“Archipenko non ha elaborato che un solo motivo, la silhouette femminile affusolata”.  
 
78. E. BARTOLI, I delfini turistici (“Il giardino d'Europa”), ibid., pp. 15-16. Bartoli 
denuncia come, negli anni del “turismo di massa, specialmente tedesco e svizzero”, “un 
unico agglomerato di case, una città filiforme che occupa per una cinquantina di chilometri 
il litorale adriatico, tra Cattolica e Cervia, ha ormai sostituito quelli che fino a pochi anni fa 
erano i paesi della riviera romagnola”. “Una malattia cancerosa” aveva colpito la riviera, e 
portato alla nascita della Pinarella, di Cesena Mare e Bologna Mare. Particolare attenzione 
è data agli effetti della modernizzazione sul volto architettonico e sul tessuto sociale della 
cittadina di Cesenatico.   
 
79. G. SACCO, Fisiologia della grande Parigi (“Una metropoli in crescita”), XV, 26, 
25 giugno 1963, pp. 6-8. Tra gli aspetti analizzati da Sacco in relazione a Parigi, c’è 
anche la questione urbanistica: toccato il tema del verde pubblico e, soprattutto, quello 
connesso con l’espansione della città. “È evidente”, scrive il collaboratore de “Il Mondo”, 
che “non è più accettabile l’idea di poter semplicemente estendere la città, mantenendone 
inalterata la struttura e la concezione”. Sacco ripercorre la storia dei piani di rinnovamento 
della città, a partire da quello del 1913 “proposto dall’architetto Jaussely”. Nessuno di tali 
“progetti di rinnovamento della città ha però avuto finora successo”.    
 
80. A. CAMBRIA, Delacroix amoroso, ibid., p. 15. A Parigi, Adele Cambria ragiona su 
alcuni particolari della vita di Delacroix suggeriti dai curatori del catalogo della mostra 
“Delacroix, cittadino di Parigi”, catalogo “che vendono nell’atélier di Piazza Furstenberg” 
(la mostra sarebbe stata aperta fino a settembre). La collaboratrice de “Il Mondo” è 
calamitata dal Delacroix uomo più che dal pittore; dà più spazio a suggestioni d’ambiente, 
che ai dipinti esposti; si sofferma sul “rapporto del pittore con le donne”, lasciando da parte 




81. P. BAROZZI, I personaggi dell'american dream (“Aria di New York”), ibid., pp. 
15-16. Un affondo sui protagonisti della Pop Art, sui “pittori del nuovo realismo 
americano”, i quali “mettono sull’altare dell’arte quello che odiano di più, i prodotti del 
consumatore, i barattoli di minestra, il denaro, le stelle del cinema” (sulla Pop Art anche 
Marmori, 1963, n. 153; Savonuzzi, 1964, n. 95; ancora Barozzi, 1965, n. 32). 
“L’immagine”, aggiunge Barozzi, “è tornata alla tela in un modo che i nemici dell’arte 
astratta non hanno previsto: attraverso la T. V., i giornali a fumetti, i segnali stradali”. La 
Pop Art, continua, non ha nulla a che vedere col Dada: “non è un’arte di protesta, e 
tantomeno antiarte come taluni affermano”. “Nasce”, invece, “dalla necessità che questi 
pittori sentono di venirci in aiuto domandandoci se siamo sicuri di sapere ciò che 
vediamo”: essi “dipingono come se ci mostrassero attraverso una lente d’ingrandimento ciò 
che ci ostiniamo a non voler vedere”. Barozzi riferisce di essersi “recato a visitare alcuni di 
questi pittori”; in particolare Claes Oldenburg, “nel suo negozio di New York”, George 
Segal, Allan Kaprow, Andy Warhol, Stephen Durkee, Richard Smith, Jime Dine (di altri 
incontri con i protagonisti della scena culturale americana, Barozzi aveva dato conto in 
1962, n. 131). Interessante notare come, nel corto circuito in atto tra gli autori storici della 
pagina d’arte de “Il Mondo” e uomini e opere della modernità artistica (emblematico, a tal 
proposito, il silenzio sulle ultime Biennali di Venezia, se si eccettuano stroncature quali La 
crisi della Biennale, 1957, n. 134; Una Biennale a zero, 1958, n. 129; L'inaugurazione, 
1960, n. 77; sempre sulla ventinovesima Biennale, a comparire ne “Il Mondo” è un solo 
articolo, ma prima dell’apertura della mostra e ad indagare il “caso Alberto Burri”, 1958, n. 
16), siano gli scritti d’arte e costume di Barozzi le uniche finestre aperte sulle ricerche 
visive degli artisti contemporanei, l’unico ponte gettato tra Italia e America.   
 
82. S. REA, Il trenino cumano (“Aria di Napoli”), ibid., p. 16. Pagina letteraria su villa 
Doria Pamphilj. Attraverso il presente scritto, Rea supporta le battaglie a difesa della villa e 
del suo parco sostenute nei mesi precedenti sulle colonne de “Il Mondo” da Antonio 
Cederna (si veda, a tal proposito, 1963, nn. 19, 29, 34, 47; sulla villa anche 1963, n. 83). Il 
collaboratore de “Il Mondo” confronta la situazione della villa romana con alcuni casi che, 
anche per quanto concerne Napoli, dimostravano il trionfo della speculazione e degli 
interessi privati: “purtroppo”, scrive Rea, “da Posillipo e Bagnoli il trionfo dell’orrore sta 
estendendosi ora al cuore dei Campi Flegrei”.   
 
83. L'INVITATO, La villa (“I giorni”), ibid., p. 24. Anche L’Invitato riserva una pagina al 
caso di villa Doria Pamphilj, in procinto di essere venduta ad uno stato estero, il Belgio 
(sulla villa anche 1963, nn. 19, 29, 34, 47, 82). Nel presente scritto, L’Invitato abbozza il 
profilo di Tito Staderini, il notaio che aveva preso a cura la sottoscrizione per il salvataggio 
della villa (sulla sottoscrizione, aperta da “Italia Nostra” per la raccolta dei fondi necessari 
ad assicurare la villa al patrimonio storico-artistico nazionale, si veda il citato n. 47).   
 
84. A. CEDERNA, Un paese civile (“Viaggio in Svezia”), XV, 27, 2 luglio 1963, pp. 
15-16. Prosegue il viaggio in Europa di Cederna: nel presente articolo, oggetto di indagine 
è la situazione urbanistica in Svezia (riflessioni sui piani attuati in alcune città europee 
sono 1959, n. 146; 1960, nn. 12, 53; 1960, nn. 82, 87; 1961, nn. 139, 149, 158; 1962, nn. 
104, 108, 111, 117, 119, 124; relativi alla Svezia anche 1963, nn. 88, 91, 93, 97, 99, 104, 
106, 108, 111). “Qui in Svezia”, scrive Cederna, “l’urbanistica appare veramente come il 
frutto della coscienza civile e della maturità politica”; “Oslo e Stoccolma sono due 
magnifiche città-parco”. A Stoccolma, il collaboratore de “Il Mondo” aveva anche avuto 
occasione di conversare con il “capo dell’ufficio urbanistico”, che gli aveva fornito alcuni 
dati sulla storia recente relativa allo sviluppo della città.  
 
85. A. CORTE, Dalì al boulevard (“Aria di Parigi”), ibid., p. 16. Cronache mondane da 
Parigi. Antonio Corte intercetta Salvador Dalì in Boulevard Madeleine. I due conversano 
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per qualche minuto. L’artista afferma di essere da poco tornato da New York: “il Museo 
d’arte moderna ha acquistato un mio quadro”, “La battaglia di Tetuan”. Il collaboratore de 
“Il Mondo” non sembra interessato alla pittura; indugia piuttosto sulle pose, sugli 
atteggiamenti di Dalì, su alcuni suoi tratti fisici.  
 
86. E. M. FORSTER, In India di nuovo, ibid., pp. 17-18. Il diario di viaggio di Forster, 
tradotto per il “Mondo” da Enzo Siciliano, è arricchito da alcune note sull’architettura 
indiana: citata, per esempio, la “enorme università di Hyderabad”, il cui edificio era stato 
costruito “all’americana”. 
 
87. A. MEZIO, La fiera degli umoristi (“Gallerie”), XV, 28, 9 luglio 1963, p. 13. “A 
Tolentino Marche, invece dell’ennesimo Premio d’arte moderna, c’è una Biennale della 
caricatura e dell’umorismo, che è già alla sua seconda edizione” (sull’arte del bianco e 
nero, in precedenza, si veda almeno 1950, n. 23; 1951, n. 11; 1954, nn. 9, 15; 
sull’esposizione di Tolentino anche 1963, n. 127; di Mezio è anche l’introduzione al 
catalogo della mostra, aperta tra 8 e 22 settembre - Tolentino, Tipografia Filelfo, 1963). Lo 
scritto di Mezio è calato significativamente a due settimane di distanza da I personaggi 
dell'american dream di Paolo Barozzi, e attesta come alla mancanza di fiducia nei 
confronti delle soluzioni degli astrattisti, dovesse essere aggiunta quella indirizzata al 
ritorno alla figurazione “attraverso la T. V.” messo in atto dagli artisti del “nuovo realismo 
americano”. Mezio era ancora convinto del primato dell’arte grafica e del disegno, specie 
di matrice strapaesana e primitiva: non era un caso che, nell’opera del solo protagonista 
dell’arte degli anni Cinquanta considerato degno di nota, Dubuffet, riconoscesse tratti 
“longanesiani” (1963, n. 61). Per Mezio, “una società che non conosca quella specie di 
vaccino o antibiotico che è la caricatura è un organismo condannato”. A Tolentino erano di 
scena l’opera di Leo Longanesi (sul suo ruolo in seno alle posizioni assunte dagli autori de 
“Il Mondo” in fatto di arti visive, si veda anche 1960, n. 75; 1961, nn. 29, 91; 1962, n. 36) 
e quella di Gulbransson: se quest’ultimo “è stato non soltanto un grande caricaturista ma un 
artista nel senso pieno della parola”, del primo Mezio scrive che “era nato con la vocazione 
del bastian contrario”. Nel suo Ottocento, Longanesi “pescava le barbe e le tube”, quasi si 
trattasse – l’immagine è di Alberto Savinio – di un “guardaroba metafisico”. “Nei suoi 
disegni acidi e scoppiettanti, inseparabili dalla cornice che vi aggiungeva la pagina a 
stampa, Longanesi riusciva ad emulsionare tutte le sue curiosità di grafico, facendo entrare 
nella miscela perfino la tecnica artigianale degli ottocenteschi incisori di cliché su legno”.       
 
88. A. CEDERNA, Le statue di Oslo (“Un paese civile”), ibid., pp. 13-14. Secondo 
scritto dalla Svezia (per il primo scritto della sequenza, 1963, n. 84; della serie fanno parte 
anche 1963, nn. 91, 93, 97, 99, 104, 106, 108, 111). In visita a Oslo, Cederna mette la lente 
sul Frogner Park e sullo “smisurato complesso di sculture all’aperto eseguite da Gustav 
Vigeland nei primi decenni del secolo”. Il parco, continua il collaboratore de “Il Mondo”, 
“costituirà tra poco (e in parte lo è già oggi) il punto di arrivo di un sistema di zone verdi 
che dall’alto delle colline ricoperte di boschi scenderanno, con un percorso ininterrotto in 
mezzo alla natura e lungo cinque-sei chilometri, nel centro della città e sulle rive del 
fiordo”.   
 
89. L. SINISGALLI, Carte lacere, XV, 29, 16 luglio 1963, p. 11. Tra gli appunti sparsi 
di Sinisgalli, una nota è centrata sulla geometria quale “istinto di conservazione della 
materia”: “quando l’uomo non sente più la voglia di vivere, che è voglia di edificare, butta 
a mare gli strumenti della geometria e torna allo scarabocchio”. Ciò vale anche per i pittori: 
“Michaux non ha nessuna voglia di vivere”; “anche Pollock, anche Gorky, anche Wols 
avevano soltanto voglia di morire”. 
 
90. P. BAROZZI, Il pittore lampo (“Aria di Londra”), ibid., p. 13. A Londra, Barozzi 
incontra Francis Bacon. Il collaboratore de “Il Mondo” traccia il profilo di un 
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“perfezionista violento”, di un artista “che ha sempre distrutto più quadri di quanti ne abbia 
finiti” e che “non ama l’arte astratta”. “I suoi quadri”, continua Barozzi, “non sono intesi 
ad avere un significato preciso, sono soltanto un tentativo di rendere un certo tipo di 
sensazione visiva”. Ulteriori dettagli emergono dalla conversazione avuta con l’artista: “le 
sensazioni di Bacon sono in modo evidente tragiche, non ricorda un solo giorno della sua 
vita nel quale non abbia pensato alla morte”; “non crede alla vita dopo la morte, ma crede 
all’inferno”, “l’inferno in terra, qui e adesso”. Bacon aveva confessato a Barozzi le proprie 
fonti visive: “si interessa molto a Rembrandt, a Grünewald, ma più di tutti a Velázquez”. 
Come confessato dal direttore della Tate Gallery, “la fotografia per lui è l’osservazione 
diretta della natura, la finestra attraverso la quale guarda il mondo”: ecco perché “la sua 
Bibbia sono i volumi di Eadweard Muybridge, The human figure in motion”; “i 
fotoreportages gli servono per studiare la drammatica stranezza delle attitudini in cui la 
gente puo’ essere sorpresa”. “Nell’estate del 1952”, inoltre, “era molto interessato alle 
fotografie di animali selvaggi nella giungla, riportate nel libro di Marius Maxwell Stalking 
big game with a camera in equatorial Africa” (dopo avere portato alla conoscenza dei 
lettori de “Il Mondo” i protagonisti americani della Pop Art – 1963, n. 81 -, Barozzi si 
dedica alla figura di Bacon; in precedenza, sull’inglese e sul rapporto tra la sua arte e la 
fotografia, aveva scritto qualche riga Alfredo Mezio; a tal proposito, si veda 1962, n. 89).     
 
91. A. CEDERNA, La nuova Oslo (“Un paese civile”), ibid., pp. 13-14. Continua la 
corrispondenza dalla Svezia di Antonio Cederna (in precedenza, sul tema, 1963, nn. 84, 88; 
appartengono alla serie anche i successivi 1963, nn. 93, 97, 99, 104, 106, 108, 111). Il 
collaboratore de “Il Mondo” si concentra su Oslo, “una delle più belle città che si possano 
vedere”: “la cosa che subito colpisce è il modo sapiente con cui lo sviluppo urbano è stato 
fatto aderire alla configurazione naturale, l’armonia con cui la città costruita dagli 
uomini… è stata adattata alla varietà del paesaggio, per trarne tutte le possibili occasioni di 
bellezza e creare l’ambiente di vita più confortevole”. Una sapiente politica urbanistica 
aveva saputo fare fronte anche allo “sviluppo economico, l’inurbamento, la 
industrializzazione”. Analizzato il piano regolatore, con occhio particolare alle aree “per il 
verde pubblico”.   
 
92. A. MEZIO, Il cubismo: siti e paraggi (“Gallerie”), XV, 30, 23 luglio 1963, p. 13. 
“Una delle poche esposizioni che meritano di essere segnalate in questa fine di stagione è 
la piccola mostra di cubisti ordinata recentemente alla Galleria Anthea di Roma”. La 
pittura dei cubisti, scrive Mezio, “sprigiona un buon senso di robustezza fisica e mentale”, 
nonostante alla Anthea non fossero “di scena i classici – troppo costosi e rari – ma 
qualcuna delle personalità minori che hanno fatto del cubismo una scuola”. “Nel gruppo si 
distinguono i fedeli dell’ortodossia e gli spiriti folletti che traversano l’epoca, inebbriati 
dalla scoperta del nuovo linguaggio plastico”. Erano esposte opere di Gleizes e Metzinger, 
che “mettono l’accento sulla disciplina intellettuale”; una Ragazza nel porto di André 
Lhote, in cui “il formalismo cézanniano si colora di una curiosa allusione alla consistenza e 
alla solidità del Museo”. E ancora, artisti appartenenti alla “fase finale del cubismo, quella 
in cui trionfano l’ornato, la tappezzeria”, e per cui restavano valide le chiavi di 
interpretazione kandinskiane: Serge Ferat, artista che utilizzava “i ritmi” di Braque; 
Léopold Survage, che aveva scaglionato all’interno della propria opera e “con una gamma 
di colorazioni fredde” il “repertorio di sagome” e profili del cubismo; Georges Valmier, 
che presentava un “caleidoscopio astrattista”. “Lo spirito più gentile della compagnia”, 
conclude Mezio, è Marcoussis, “originario di Varsavia”, “simpatico personaggio che da 
giovane era stato disegnatore di giornali umoristici”, “si era interessato alla pittura 
popolare su vetro” e “aveva trovato il modo di associare alle proprie esperienze anche De 
Chirico”.     
 
93. A. CEDERNA, Il piano di Stoccolma (“Un paese civile”), ibid., pp. 13-14. Quarto 
scritto “svedese” firmato da Cederna (l’articolo segue 1963, nn. 84, 88, 91, e precede 1963, 
nn. 97, 99, 104, 106, 108, 111). Il collaboratore de “Il Mondo” ricostruisce le tappe salienti 
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della storia urbanistica della capitale: “le realizzazioni urbanistiche di Stoccolma hanno la 
loro origine nel piano regolatore del 1952, un classico dell’urbanistica moderna, che segue 
idealmente a quegli altri due classici che sono il piano di Amsterdam del 1935 e il piano di 
Londra del 1943”. Il piano di Stoccolma, “basato sulla necessità di una vasta 
ridistribuzione della popolazione, ha scelto la via della localizzazione policentrica delle 
residenze e dei luoghi di lavoro”, “nell’ambito di una visione unitaria e articolata di tutta 
quanta la città nel suo insieme”. Negli scritti successivi (n. 97 e sgg.), una analisi 
particolareggiata del piano.  
 
94. L. CECCHI PIERACCINI, La domestica scaltra (“Agendina di guerra”), ibid., p. 
14. Uno dei ricordi di Leonetta Cecchi Pieraccini riguarda Romano Romanelli: nel corso di 
una cena in trattoria, nell’ottobre del 1942, in giorni in cui erano sempre più massicci i 
bombardamenti su Milano, lo scultore aveva inveito contro “la faciloneria incorreggibile 
del temperamento italiano”, e contro “la insipienza dei comandi militari”, che non avevano 
saputo ricorrere nel modo e nei tempi giusti alla “difesa antiaerea”. 
 
95. D. SFORZA, Edilizia da corsa (“Colonna antonina”), XV, 31, 30 luglio 1964, p. 9. 
Qualche considerazione a proposito del nuovo piano regolatore di Roma (sul piano, in 
precedenza, era intervenuto Cederna in 1962, nn. 88, 155; 1963, nn. 1, 12; specificamente 
sul tema del verde pubblico, 1963, nn. 51, 53, 56, 58, 60): Sforza si concentra sulle 
previsioni relative agli insediamenti necessari per fare fronte al previsto aumento 
demografico. In particolare, secondo il collaboratore de “Il Mondo” sarebbe stata 
necessaria “la volontà politica di procedere agli espropri”, “per la formazione d’un 
demanio comunale da utilizzarsi a favore dell’edilizia popolare”.  
 
96. G. VISENTINI, Radioscopia di Mondrian, ibid., p. 13. Recensione della “seconda 
edizione con aggiunte” del Mondrian e l’arte del XX secolo di Carlo Ludovico Ragghianti 
(Milano, Edizioni di Comunità, 1963; qualche anno prima, era stato recensito anche il 
Mondrian firmato da Morisani, 1957, n. 48). “Lavoro monumentale”, scrive Visentini, 
“pieno, ingente, dove Ragghianti sembra aver voluto dire tutto, in profondità e in 
estensione, sulla pittura di Mondrian e l’arte circonvicina, dando fondo al copiosissimo 
repertorio culturale inerente”; “appare in ogni modo evidente il tentativo di esaurire 
l’argomento in sede critica e storica, ponendo il massimo degli interrogativi da esso 
richiesti e rispondendo pressoché a tutti”. Il lavoro di Ragghianti ha il merito di presentare 
“l’intera attività di Mondrian secondo un processo, anche istintivo, di continuità, e cioè 
come una parabola che si svolge con caratteristiche strutturali costanti” “fino all’intuizione 
della neo-plastica”. 
  
97. A. CEDERNA, La nuova city (“Il piano di Stoccolma”), ibid., pp. 13-14. Sulla “più 
grandiosa opera di rinnovamento urbano d’Europa”, “la nuova city” di Stoccolma, il 
“nuovo centro commerciale e direzionale proprio nel cuore della città” (notizie 
urbanistiche dalla Svezia sono anche 1963, nn. 84, 88, 91, 93; a seguire, 1963, nn. 99, 104, 
106, 108, 111). Cederna ragiona in prospettiva storica: “la necessità di trasformare il centro 
di Stoccolma era sentita da quasi un secolo”. Tre, continua il collaboratore de “Il Mondo”, 
“sono i principi che hanno ispirato l’opera”: “la delimitazione precisa dell’area, la 
localizzazione accurata delle attività e la concentrazione di queste in un organismo 
efficiente”; la “distinzione e selezione del traffico e precedenza ai mezzi pubblici”; la 
“prevalenza al pedone”. 
 
98. A. MEZIO, L'accademico sonnolento (“Gallerie”), XV, 32, 6 agosto 1963, p. 13. 
Sulla vita e sull’arte di Antonio Donghi, scomparso qualche giorno prima (in 1949, n. 32, il 
primo accenno ad un pittore che, nei primi anni Trenta, era stato un riferimento – culturale 
e visivo – per Mario Pannunzio; su Donghi anche 1962, n. 100; 1964, n. 18). Mezio 
ripercorre le tappe salienti della carriera artistica di Donghi, “affacciatosi sulla scena 
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artistica dopo la prima guerra, con una personale alla Casa d’arte Bragaglia”, e “esemplare 
caratteristico” della romanità artistica e mondana che, negli anni Venti, “ebbe il suo ritrovo 
al Caffè Aragno” (sul ruolo del Caffè Aragno, luogo d’elezione di artisti ed intellettuali del 
gruppo Pannunzio, si veda almeno 1956, n. 67; 1957, n. 8; 1963, n. 72). Donghi, continua 
il collaboratore de “Il Mondo”, in chiave di marcato anti intellettualismo e da una specola 
ancora strapaesana, “non era fatto per le avventure intellettuali”: “a Parigi, dove si era 
recato per il pellegrinaggio d’obbligo, gli erano bastati pochi giorni per smaltire le sue 
poche curiosità”. “La realtà” delle opere di Donghi, “filtrata dal suo occhio estatico”, “si 
tramutava in un mondo marmorizzato da cui era stata pompata l’aria e dove i personaggi si 
tenevano immobili come dei manichini”: “non era il frigidaire di Sciltian, ma una campana 
di vetro dove gli oggetti e le immagini si illuminavano di un leggerissimo velo di ironia”. 
Donghi fu un “tipico pittore della Terza Saletta, cioè un rappresentante di quel classicismo 
di piccolo cabotaggio che da Socrate a Ceracchini, da Bartoli a Francalancia, interessava 
più o meno tutti i pittori di Aragno”. Classicismo cui Donghi “arrotondava le cifre, 
aggiungendovi uno spolvero di primitivo non propriamente naïf, ma non privo di 
assonanze col mondo e lo stile dei pittori domenicali”. Donghi ironico, Donghi “pittore 
della realtà”, “pittore popolare” e “di genere”: le chiavi che Mezio propone per 
comprendere la sua pittura sono anche quelle che valgono a mettere a fuoco la formazione 
culturale del critico de “Il Mondo”.     
 
99. A. CEDERNA, La grande Stoccolma (“Un paese civile”), ibid., pp. 13-14. Ancora 
sulla situazione urbanistica a Stoccolma (corrispondenze dalla Svezia, in precedenza, 1963, 
nn. 84, 88, 91, 93, 97; in seguito, 1963, nn. 104, 106, 108, 111). Cederna mette la lente sui 
“nuovi orientamenti urbanistici” che avevano cominciato ad affermarsi “negli anni della 
guerra”, quando si era imposta “l’idea dello sviluppo per nuclei staccati o città-satelliti”. Il 
collaboratore de “Il Mondo” si concentra sulle “condizioni esteriori” che “hanno portato 
alla creazione delle città satelliti”: la circolazione di testi di Lewis Mumford, “la 
disponibilità di un enorme demanio comunale” e “la legislazione nazionale che, a partire 
dal 1943, aveva assicurato il necessario meccanismo finanziario”. Da tali premesse, era 
scaturito il piano del 1945-1952.  
 
100. (n. f.), I nipotini di Madame Bovary (“Taccuino”), XV, 33, 13 agosto 1963, 
p. 2. Gli autori della pagina politica de “Il Mondo” riportano e commentano alcuni passi di 
un’intervista a Carlo Levi comparsa in “Tempo Presente”. Tra le varie questioni sollevate, 
lo scrittore ed artista aveva accennato, esprimendo disapprovazione, all’“inasprimento 
della censura in Urss” e alla “riconferma dell’arte di partito” (su tali aspetti, gli autori de 
“Il Mondo” avevano più volte preso posizione, si veda almeno 1963, nn. 41, 50, 64, 70). 
Levi aveva inoltre confrontato quella situazione con la “altra specie di pressione che esiste 
negli Stati Uniti, in Italia e in Francia”, “la pressione che costringe a dipingere in un certo 
modo obbedendo alla moda e al desiderio di vendere”. 
 
101. D. SFORZA, L'americano sul Tevere (“Colonna antonina”), ibid., p. 9. In 
una discussione generale “sugli americani a Roma”, Sforza menziona di scorcio alcuni 
“pittori e scrittori” tra i quali Cy Twombly e Howard Wood.   
 
102. G. CLERICI, Una giornata a Barcellona (“Foglietti spagnoli”), ibid. Tra le 
tappe del viaggio in Catalogna di Gianni Clerici, il Museo d’arte Moderna di Barcellona e 
il Museo Picasso.  
 
103. G. ARMANDI, Cézanne e Zola, ibid., p. 13. Armandi apre l’articolo con la 
constatazione che “le celebrazioni per il cinquantenario della morte di Cézanne sono 
servite almeno ad una cosa: a demolire un pregiudizio che voleva guastato ed alterato il 
rapporto di fraterna amicizia fra il pittore di Aix e il romanziere” Zola. “A ristabilire una 
verità che speriamo rimanga inalterata”, era stata una conferenza che Francis Jourdain “ha 
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pronunciato ad Aix-en-Provence”. Anche pubblicando alcuni passi della “intensa 
corrispondenza” tra Cézanne e Zola, Armandi ricostruisce le tappe dell’amicizia che “legò, 
fin dall’infanzia, lo scrittore e il pittore”. 
 
104. A. CEDERNA, Le città satelliti (“Il piano di Stoccolma”), ibid., pp. 13-14. 
La questione delle città-satelliti di Stoccolma era stata introdotta la settimana precedente 
(1963, n. 99; sulla situazione urbanistica in Svezia si veda anche 1963, nn. 84, 88, 91, 93, 
97, 99; a seguire, 1963, nn. 106, 108, 111). Cederna visita alcune delle città, tra cui 
Vällingby e Farsta, “veri e propri complessi urbani formati da più città, ognuna organizzata 
in centri e sottocentri”. “Con queste opere”, conclude Cederna, “Stoccolma risolve i 
problemi urbanistici e getta le basi per la struttura della città-regione”. 
 
105. L'INVITATO, La statua (“I giorni”), ibid., p. 20. Serata mondana tra 
italoamericani: per l’occasione, lo scultore Harry “Cow boy” Jackson aveva eseguito la 
statua di “Sor Capanna”. Grande attesa, al ristorante, prima che fosse sollevato il lenzuolo 
che copriva l’opera.  
 
106. A. CEDERNA, La città-parco (“Il piano di Stoccolma”), XV, 34, 20 agosto 
1963, p. 13. Terzultima puntata della corrispondenza svedese di Cederna (in precedenza, 
sull’urbanistica in Svezia 1963, nn. 84, 88, 91, 93, 97, 99, 104; a seguire, 1963, nn. 108, 
111). Stoccolma, scrive Cederna, “è una città-parco, l’esempio concreto di cosa possa 
essere la vita in una città moderna, che ha saputo stroncare ogni forma di speculazione ed 
erigere a norma l’interesse pubblico”. “Gli spazi verdi naturali e attrezzati, la loro qualità e 
distribuzione, sono la vera rivelazione di Stoccolma, sia nella città vecchia che in quella 
nuova, creata in questi ultimi quindici anni”. Conclude il ragionamento un “realistico 
confronto con Roma” (sul verde romano, si veda almeno 1963, nn. 51, 53, 56, 58, 60). 
 
107. P. SCARPELLINI, L'intrepido Matteo da Viterbo (“Un pittore alla corte di 
Avignone”), XV, 35, 27 agosto 1963, p. 13. Recensione di Un pittore italiano alla 
corte d’Avignone di Enrico Castelnuovo (Torino, Einaudi, 1962), “il lavoro più importante 
apparso sin oggi sul viterbese”. “Il merito principale del giovine studioso sta soprattutto 
nell’aver condotto, senza convinzioni aprioristiche o partiti presi, un’accurata ricognizione 
critica dei testi”. La recensione è preceduta da una discussione in merito allo stato degli 
studi “sulla pittura trecentesca in Avignone”. 
 
108. A. CEDERNA, I ragazzi di Stoccolma (“Un paese civile”), ibid., pp. 13-14. 
Esordisce Cederna: “il grado di civiltà urbanistica di un paese puo’ essere illustrato anche 
solo da quanto esso fa per la gioventù, per offrire a bambini e ragazzi, nella vita di città, le 
migliori condizioni per il gioco, lo svago e le attività del tempo libero”; “quanto è dato 
vedere a Stoccolma raggiunge un livello difficilmente superabile, che fa degli svedesi, 
della loro preparazione culturale e maturità sociale, un esempio per tutto il mondo” (in 
precedenza, sulla Svezia, 1963, nn. 84, 88, 91, 93, 97, 99, 104, 106; a seguire 1963, n. 
111). I campi “destinati al gioco e alla ricreazione di bambini e ragazzi”, continua, avevano 
la “caratteristica essenziale” “di essere sorvegliati e diretti da personale specializzato”. 
 
109. L. CECCHI PIERACCINI, Manzoni a Palazzo Venezia (“Agendina di 
guerra”), ibid., p. 16. Leonetta Cecchi Pieraccini ricostruisce alcuni fatti avvenuti tra la 
fine di marzo e la prima metà d’aprile del 1943: emerge una serata in compagnia di 
Ardengo Soffici, con il quale Leonetta e il marito avevano discusso di alcune 
“composizioni” di Ferruccio Ferrazzi e, più in generale, degli artisti che, nei secoli, erano 





110. G. MARMORI, Vénus et Tannhäuser (“Lettere inglesi”), XV, 36, 3 
settembre 1963, p. 11. Il ragionamento sulla Histoire de Vénus et Tannhäuser di Aubrey 
Beardsley finisce per abbracciare anche l’incisione che, “minuziosa, particolareggiata 
come un Dürer”, interviene “dove il linguaggio cede o si smarrisce in una digressione 
romanzesca”.  
 
111. A. CEDERNA, L'esempio svedese (“Un paese civile”), ibid., p. 13. Ultimo 
scritto dalla Svezia di Antonio Cederna (per la sequenza completa degli scritti, 1963, nn. 
84, 88, 91, 93, 97, 99, 104, 106, 108). Era necessario che, oltre a “misurare l’immensa 
distanza che separa l’Italia dai paesi progrediti”, “le straordinarie realizzazioni urbanistiche 
di Oslo e Stoccolma” fossero prese ad esempio: “una società che ha saputo eliminare la 
pressione disgregatrice dell’interesse privato, puo’ selezionare i migliori nei posti di 
responsabilità e quindi procedere a un continuo perfezionamento, condizionata nelle sue 
scelte unicamente dal progresso della cultura anziché, come da noi, dalle forze 
dell’ignoranza e della speculazione”.  
 
112. M. BOLOGNA, Un uomo libero (“Italia minore”), ibid., p. 20. In una prosa 
dal sapore letterario, Bologna descrive la visita allo studio romano di un pittore di cui non 
svela l’identità: “non era più a via Margutta”, si limita a dire il collaboratore de “Il 
Mondo”, ma “nei paraggi di corso Francia”. L’artista “lavorava ad una serie di tele piccole 
e lunghe (egli le chiamò cinemascope): periferie, alle quali dava prima una mano di 
tempera, per poi completarle con inchiostro e spazzola”. Egli “non nascondeva il suo 
risentimento verso la pittura ufficiale, verso gli artisti in auge”. Dopo una breve 
conversazione, i due si erano recati allo studio di “un comune amico – anch’egli pittore -”: 
altro “uomo libero”, anticonvenzionale e bohémien.   
 
113. (n. f.), Zanotti Bianco; Il caso Piovene (“Taccuino”), XV, 37, 10 settembre 
1963, p. 2. Gli autori della pagina politica de “Il Mondo” ricordano Umberto Zanotti 
Bianco a pochi giorni dalla sua scomparsa (Zanotti Bianco era stato per anni un riferimento 
importante per gli autori delle pagine di cultura de “Il Mondo”; si veda, a titolo 
esemplificativo, 1952, n. 62; 1962, n. 29; primo presidente dell’associazione “Italia 
Nostra”, Zanotti Bianco era stato più volte chiamato in causa da Cederna nell’ambito dei 
suoi scritti in difesa del patrimonio storico ed ambientale italiano). In Il caso Piovene è 
analizzato il polverone politico sollevatosi, nell’ambito del Premio Viareggio, attorno alla 
figura dello scrittore: parimenti coinvolte nella bagarre, destra e sinistra comunista. Nel 
merito aveva preso posizione anche Arrigo Olivetti, finanziatore del Premio, che non 
voleva la vittoria fosse assegnata a Piovene, che non aveva mai condannato espressamente 
il regime fascista.  
 
114. S. BETTINI, Pittori del Vesuvio (“Un libro di Ragghianti”), ibid., pp. 13-14. 
Recensione dei Pittori di Pompei di Carlo Ludovico Ragghianti (Milano, Edizioni del 
Milione, 1963), volume “bene stampato e ottimamente illustrato”, “ultimo, per ora, 
intervento d’uno storico dell’arte medievale e moderna nel campo dell’archeologia”. 
Ragghianti, conclude Bettini, “non è soltanto un honnête homme secondo la definizione di 
Pascal: un uomo le cui conoscenze sono così vaste, che gli consentono di non apparire mai 
specialista; e di non farne mai sfoggio (donde la contrazione delle note)”; “è anche il 
portatore d’un metodo rigoroso”.   
 
115. C. L. RAGGHIANTI, I monumenti e la Resistenza (“Lettera di 
Ragghianti”), XV, 38, 17 settembre 1963, p. 13. Ragghianti, i cui Pittori di Pompei 
erano stati recensiti nel numero precedente da Sergio Bettini (1963, n. 114), scrive al 
direttore de “Il Mondo” e prende posizione “a proposito del monumento alla Resistenza 
che s’intende erigere a Cuneo”. Attraverso il proprio intervento, Ragghianti auspicava di 
essere “utile” “ad evitare il pericolo di portare la Resistenza in rinnovati parchi della 
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rimembranza”, in cui si mescolassero nazionalismo e il “delicato animismo della festa 
degli alberi”. Più in generale, il collaboratore de “Il Mondo” afferma che nella “nuova 
Italia” sognata dagli eroi della Resistenza “non c’erano monumenti, tanto meno al loro 
sacrificio”, ma “scuole, biblioteche, ospedali”, “case della cultura”. In merito al 
monumento che era risultato vincitore del concorso - “una lastra squarciata” -, Ragghianti 
osserva come esso sia “in stretta dipendenza dalla tematica di una certa avanguardia degli 
ultimi anni”, che utilizzava “tele di sacco, lamiere, residuati”, “per tradurre materialmente e 
crudamente i parossismi vitalistici o le eruzioni dell’inconscio”. Il monumento, insomma, 
figlio di “una cultura certo non popolare”, sembrava inadatto allo scopo (a Ragghianti 
avrebbe replicato Benevolo in 1963, n. 129).   
 
116. A. CEDERNA, Architettura e socialismo (“Il giardino d'Europa”), ibid., pp. 
13-14. “Alcuni fra i principali scritti di William Morris sull’arte e la società del suo tempo 
sono ora tradotti per la prima volta e pubblicati in volume, sotto il titolo Architettura e 
socialismo, editore Laterza, a cura di Mario Manieri-Elia” (Bari 1963). “Si tratta per la 
maggior parte di conferenze tenute tra il 1881 e il 1893”: “il lettore italiano puo’ quindi 
finalmente fare la conoscenza con uno dei più singolari pensatori inglesi del secolo 
scorso”. Prima di mettere la lente su alcune delle posizioni espresse da Morris in materia di 
architettura e urbanistica, Cederna traccia il complesso profilo di un intellettuale che “più 
di ogni altro avverte la crisi della civiltà, cioè la violenta trasformazione del mondo sotto la 
spinta dell’industrializzazione, del macchinismo, dell’organizzazione del lavoro dominata 
dal profitto”.  
 
117. D. SFORZA, La fabbrica di case (“Colonna antonina”), XV, 39, 24 
settembre 1963, p. 9. Sforza si concentra sulla “macchina della produzione edilizia” che, 
a Roma, “beve molto e va piano” (alla questione dell’edilizia, Sforza aveva dedicato uno 
scritto comparso ne “Il Mondo” qualche settimana prima, 1963, n. 95). L’edilizia romana, 
continua Sforza, “è fatta ancora di lunghe soste stagionali improduttive con conseguenti 
immobilizzi di capitale, di metodi di lavorazione arretrati e di tipo addirittura 
preindustriale”. “Soltanto adottando la prefabbricazione”, conclude il collaboratore de “Il 
Mondo”, “il problema della casa per tutti è oggi risolvibile”.   
 
118. A. MEZIO, Omaggio a Bartolini (“Gallerie”), ibid., p. 13. Mezio si occupa di 
Luigi Bartolini a poche settimane di distanza dallo scritto comparso ne “Il Mondo” in 
morte dell’incisore (si allude al coccodrillo pubblicato il 4 giugno, 1963, n. 71; la 
riflessione del critico de “Il Mondo” sull’opera di Bartolini era iniziata con 1950, n. 23). 
Alla Biennale di Bari erano stati “raccolti trenta quadri e un centinaio di acqueforti”, 
“qualche libro”, ed un “testo manoscritto in cui Bartolini difende l’aristocratica acquaforte 
contro l’isterica femminilità del colore”. Su Bartolini, “personaggio donchisciottesco”, se 
era lecito nutrire “molte riserve”, era impossibile “negare ad esso la palma della poesia”. 
Temperamento “irregolare”, “passionale e selvatico”, egli “sottopone la lastra di marmo ad 
un fortissimo pestaggio”, e le “sue cose più forti” sono quelle nelle quali riesce a liberarsi 
“dalla camiciola del bel mestiere”. Per quel che concerne la pittura, “malgrado il disprezzo 
dell’acquafortista per i fazzoletti colorati dell’arte moderna, Bartolini è un fanatico della 
fattura a pasta alta”: “carica la tavolozza, esaspera il registro cromatico e punta – 
appoggiandosi a Rouault e a Munch – sul valore simbolico del colore”. “In un’opera 
arruffata come quella di Bartolini”, conclude Mezio, sarà sempre difficile “separare con un 
netto taglio la lana dalla stoppa, o per dirla crocianamente la poesia dalla non-poesia” 
(espliciti, in questo caso, i riferimenti all’estetica crociana, determinante anche nelle 
frequenti difese di Mezio dell’arte popolare e nelle condanne degli eccessi di stilismi ed 
intellettualismi dell’arte contemporanea): “la poesia di Bartolini non si presenta mai allo 
stato puro”, spesso è velata da intenzioni “moralistiche”, dal “vittimismo dell’angelo 




119. A. CEDERNA, Mani sulla città (“Il giardino d'Europa”), ibid., pp. 13-14. “È 
un fatto di notevole importanza”, esordisce Cederna, “anche agli effetti di una sempre più 
profonda presa di coscienza da parte di un pubblico più vasto”, che “il fenomeno 
anacronistico e ripugnante” della speculazione edilizia “sia potuto diventare un drammatico 
soggetto cinematografico”: era capitato “col film Le mani sulla città, che ha vinto il 
Festival di Venezia”. “Senza forzature di sorta”, il film di Rosi “rappresenta in sintesi i 
sistemi in base ai quali sono state fatte le città italiane”; documenta “uno degli aspetti 
essenziali dell’Italia contemporanea”, “le malversazioni urbanistiche, il cinismo con cui 
una classe politica ha finora giocato i destini delle città per i propri interessi” (sul film 
anche 1963, nn. 128, 138).   
 
120. N. FRANK, Odi, la pioggia cade (“Aria di Parigi”), XV, 40, 1 ottobre 1963, 
p. 9. A Parigi in compagnia di alcuni sconosciuti, Frank è impegnato in una discussione 
culturale sull’arte e la letteratura del Novecento. Uno degli interlocutori del collaboratore 
de “Il Mondo” afferma, per esempio, che “da cinquant’anni, è uso che le mode provengano 
da stranieri francesizzati”, “Picasso in pittura”, “Brancusi e Archipenko in scultura”. 
Qualche allusione, inoltre, chiama in causa Henri Michaux, l’arte non figurativa ed il 
rapporto tra cultura e mercato.  
 
121. A. BONSANTI, Il portolano, ibid., pp. 11-12. Nel paragrafo “Molini biondi”, 
Bonsanti indaga su quanto stava accadendo in viale dei Mille a Firenze: le scavatrici 
stavano smantellando edifici che costituivano una delle ricchezze di un “quartiere tipico 
della piccola e media borghesia”, sotto il fianco destro della collina fiesolana. Bonsanti 
interviene su questioni di tutela dei beni storici che, per quanto concerne Firenze, oltre che 
da Antonio Cederna erano state oggetto d’analisi da parte di Maria Luigia Guaita (si veda, 
per esempio, 1956, n. 88). 
 
122. A. MANFREDI, I ribelli di “Corrente” (“Al tempo del Premio Bergamo”), 
ibid., p. 13. Antonio Manfredi recensisce Gli artisti di “Corrente” di Marco Valsecchi 
(Milano, Edizioni di Comunità, 1963), “meritorio” studio che, assieme ad “un’organica 
mostra” aperta a Verona, aveva richiamato l’attenzione del pubblico sulla storia del 
movimento e sugli intellettuali che vi avevano aderito. “Il saggio di Valsecchi”, spiega 
Manfredi, ha “il pregio” di presentare materiali che “non sono di facile accesso”, come 
“certe lettere, certe presentazioni di mostre, le note di fondo del giornale”. Secondo il 
collaboratore de “Il Mondo”, tuttavia, la storia di “Corrente” proposta da Valsecchi, 
chiarita “nelle sue ragioni ideologiche e di tendenza”, restava “un po’ sfumata” “nei fatti, 
nei documenti”, insomma, “nella sua motivazione storica”.  
 
123. A. CEDERNA, Nascita dell'urbanistica (“Il giardino d'Europa”), ibid., pp. 
13-14. Recensione de Le origini dell’urbanistica moderna di Leonardo Benevolo (Bari, 
Laterza, 1963). Tesi portata avanti nel “breve e limpido saggio” è che “le istanze 
innovatrici della cultura urbanistica moderna possono tradursi in realtà solo ritrovando i 
contatti con le forze politiche che tendono a un’analoga trasformazione generale della 
società”, “quando si sia stabilito uno stretto rapporto fra pianificazione spaziale e 
pianificazione socio-economica”. La trattazione segue appunto “il formarsi e l’allentarsi di 
quel rapporto”, a partire dalle politiche urbanistiche espresse dalla “cultura liberale tra 
Sette e Ottocento”.   
 
124. M. JANNELLO, La Tomba dei Leoni (“Aria di Roma”), ibid., p. 18. La 
notizia del “recente furto degli affreschi etruschi di Tarquinia” offre a Jannello il destro per 
una riflessione sugli “insufficienti mezzi messi in opera per la conservazione del nostro 
patrimonio archeologico”. In relazione a “monumenti abbandonati o danneggiati”, il 
collaboratore de “Il Mondo” porta l’esempio della “necropoli di Caere”, caso 
“probabilmente meno noto”. La necropoli versava in stato di abbandono, ed era quasi 
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impossibile visitare uno dei suoi fiori all’occhiello, la Tomba dei Leoni.  
 
125. A. TODISCO, Le tabelle di MacArthur (“Usi e costumi”), ibid., p. 20. In una 
discussione generale sulla crescita demografica a Tokyo, tra “cemento armato” e 
“ingegneria antisismica”, Todisco si ferma, di scorcio, su alcuni grattacieli 
“americanizzanti” e su un’antenna televisiva simile alla Tour Eiffel.   
 
126. A. CAMBRIA, La Magna Grecia (“Italia minore”), XV, 41, 8 ottobre 1963, 
p. 9. Spaccato di società reggina. In apertura, Adele Cambria riporta alcune notizie relative 
all’edilizia ed alla storia urbanistica della città a partire dalla ricostruzione successiva al 
terremoto del 1908. 
 
127. A. MEZIO, Curiosità montaliane (“Gallerie”), ibid., p. 13. Una discussione 
generale sui “poeti e scrittori che pizzicano a tempo perso la corda dell’arte figurativa” 
precede l’analisi del caso Montale, “nuovissima recluta” delle arti visive. Alcune sue opere 
erano in quei giorni presentate “all’esposizione della caricatura di Tolentino Marche” (sulla 
mostra Mezio aveva scritto qualche settimana prima, 1963, n. 87). Montale pittore, scrive 
Mezio (il critico de “Il Mondo” aveva già indugiato sul rapporto Timpanaro-Montale in 
uno scritto comparso nel settimanale nel settembre del 1960, n. 123), “è un’invenzione di 
Sebastiano Timpanaro”. Per quanto riguarda le opere esposte, Montale si rivelava 
“pastellista gozzaniano di paesaggi marittimi e disegnatore di minuscole nature morte 
floreali”. Privo di interesse nei confronti di “quella specie di sdoppiamento o di doublage 
intellettuale che Goethe, e probabilmente anche Valery, perseguivano per mezzo del 
disegno”, Montale rifiutava nei suoi disegni anche “quel pizzico di lievito autobiografico 
che rende così strazianti i ritrattini di Jeanne Duval scarabocchiati da Baudelaire nei suoi 
quaderni”; i suoi quadretti erano immuni anche dal “connubio disegno-scrittura” o “poesia 
grafica”, che era stato “il cavallo di battaglia del brillante e versatile Cocteau”. Per 
Montale, “l’hobby pittorico… non diventa mai un peso professionale”, “resta un puro e 
semplice passatempo privato, senza intrusioni intellettuali”; egli non aveva mai cercato, 
attraverso le proprie opere, di “portare acqua al mulino della propria leggenda”.  
 
128. A. CEDERNA, Città e cultura (“Il giardino d'Europa”), ibid., pp. 13-14. La 
discussione sorta attorno al film Le mani sulla città, di Rosi, fornisce a Cederna 
un’ulteriore occasione di riflessione attorno ai problemi della “salvaguardia del patrimonio 
storico” delle “nostre città” (sul film anche 1963, nn. 119, 138). In particolare, il 
collaboratore de “Il Mondo” commenta le osservazioni mosse da Cesare Brandi all’interno 
di un articolo comparso nel “Corriere della Sera” il 21 settembre. Brandi aveva scritto che 
se il film “si batte con passione contro la corruzione politica che presiede allo sviluppo 
deforme delle nostre città”, “ignora”, di contro, “la difesa dei valori storici”, “trascura le 
esigenze della tutela artistica”. Cederna capisce le istanze avanzate da Brandi ma, con Rosi, 
considera ineludibile la “battaglia politica, come premessa essenziale di ogni possibile 
progresso”.   
 
129. L. BENEVOLO, I monumenti e la Resistenza (“Lettere scarlatte”), XV, 42, 
15 ottobre 1963, p. 4. Sul problema dei monumenti alla Resistenza, in relazione al quale 
aveva preso posizione Ragghianti in una lettera comparsa ne “Il Mondo” il 17 settembre 
(1963, n. 115), interviene Leonardo Benevolo. Questi era un importante punto di 
riferimento per gli autori de “Il Mondo”, che ai suoi scritti ed alle sue battaglie in materia 
di architettura ed urbanistica avevano più volte dato risalto (si veda almeno il recente 1963, 
n. 123).  
 
130. G. GADDA CONTI, Incontro con Malcolm Cowley (“I contemporanei”), 
ibid., p. 11. Nel corso di un incontro con Malcolm Cowley che aveva avuto luogo nella 
“campagna del New England”, Giuseppe Gadda Conti aveva avuto modo di conoscere 
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anche gli artisti Ugo Guarino e Peter Blume. All’interno di una conversazione sulla 
letteratura contemporanea, Blume fa riferimento ad un viaggio in Italia che gli aveva 
ispirato The eternal city, dipinto “conservato in una saletta del Museum of Modern Art, a 
New York, tra tele di De Chirico e di Ben Shahn, proprio accanto a quel Christina’s World 
di Andrew Wyeth che i lettori italiani di Miller conoscono, per essere riprodotto sulla 
copertina del volume einaudiano che raccoglie le commedie di quest’ultimo”. 
 
131. G. RAIMONDI, Toscani in natura morta (“Il cielo della stanza”), ibid., p. 
13. In uno scritto di taglio letterario, Raimondi fa l’inventario degli oggetti che ritornano 
nelle nature morte dei pittori toscani, dall’età moderna ad Ottone Rosai. Spazio è dato, in 
particolare, al rapporto tra arte, scienza e società nella Toscana del diciassettesimo secolo: 
“gli eruditi e naturalisti abbisognavano, talvolta, dell’intervento del pittore, a raffigurare gli 
strumenti, gli arnesi, gli apparecchi della loro Accademia”, “l’accademia medicea del 
Cimento”.   
 
132. A. CEDERNA, Italia provvisoria (“Il giardino d'Europa”), ibid., pp. 13-14. 
Dagli “aridi spalti di Monte Mario”, Cederna osserva la condizione di degrado in cui 
versava Roma: “scarichi di immondizie”, “atroce accozzarsi di nuove scatole di cemento”, 
“il caratteristico tratto di strada pronto a sprofondare con le prime piogge”, “l’abbandono e 
il lerciume dell’unico cosiddetto giardino pubblico”, “le case costruite nel parco privato”. 
“Oggi che finalmente il problema dell’intervento urbanistico come espressione concreta 
della pianificazione economica ha cominciato a imporsi come esigenza fondamentale del 
Paese”, conclude Cederna, ci rendiamo conto “di cosa vuol dire avere alle spalle un secolo 
di imprevidenza e cecità”. Alcuni casi italiani (la Valtellina, Bormio, l’Aprica) sono 
giudicati sulla base dei modelli urbanistici stranieri.  
 
133. G. VISENTINI, L'ombelico di Brigitte Bardot (“Il corridoio”), ibid., p. 14. 
Qualche appunto sugli “onori funebri” che la Francia aveva reso a Georges Braque  - la 
“scena” della cerimonia era “riprodotta su due intere pagine di Paris Match (14 
settembre)” – precede una discussione generale sul tributo che le democrazie dovrebbero 
rendere, in morte, a scrittori ed artisti. 
 
134. P. SCARPELLINI, Il pittore urbinate (“Un maestro senza nome”), XV, 43, 
22 ottobre 1963, p. 13. Recensione de La Nicchia di San Bernardino a Perugia di 
Francesco Santi (Milano, Electa, 1963). Nel libro “è riassunta e benissimo commentata” la 
“vicenda critica” delle “otto tavolette coi miracoli” del Santo, opere rispetto alle quali 
esistevano ancora problemi di attribuzione. Santi, scrive Scarpellini, “riprende l’argomento 
per una via che puo’ ancora promettere risultati sostanziosi: lo studio delle architetture 
dipinte”, architetture che Santi crede siano “tutte nate da una sola mente e disegnate da una 
sola mano”.  
 
135. A. CEDERNA, Il parassita Cerambyx (“Roma senza verde”), ibid., pp. 13-
14. “Un utile passatempo, nella stagnante situazione romana, puo’ essere quello di 
aggiornare continuamente le cifre del verde pubblico” (per le ultime riflessioni sul tema del 
verde, 1961, nn. 27, 28, 70, 86, 157; 1962, nn. 18, 66, 95; sulle previsioni per il verde 
contenute nel nuovo piano regolatore, 1963, nn. 51, 53, 56, 58, 60). La situazione romana è 
confrontata con quella determinata dalle politiche messe in atto in alcuni paesi europei, tra 
i quali la Svezia (sul caso della Svezia, si torni alle recenti analisi del collaboratore de “Il 
Mondo” 1963, nn. 84, 88, 91, 93, 97, 99, 104, 106, 108, 111). Citato anche il caso di villa 
Doria Pamphilj (su cui, in precedenza, 1963, nn. 19, 29, 34, 47, 82, 83).     
 
136. P. L. MELANI, Cocteau e i balletti russi, XV, 44, 29 ottobre 1963, p. 12. 
Melani ricostruisce gli ambienti parigini nei quali, nel primo quarto del Novecento, si era 
mosso Jean Cocteau. La disamina di Melani, calata a pochi giorni dalla scomparsa 
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dell’intellettuale francese, affronta aspetti preminentemente letterari o che afferiscono alla 
storia della musica. Solo accennati i contatti tra Cocteau, Braque e Picasso, quest’ultimo 
soprattutto in relazione alla realizzazione delle scene di Parade.    
 
137. A. MEZIO, La “macchia” a New York (“Gallerie”), ibid., p. 13. 
Ragionamento sull’arte dei macchiaioli che prende le mosse dalla segnalazione 
dell’esposizione “inaugurata in questi giorni a New York, per iniziativa dell’infaticabile 
mercante e collezionista Mario Borgiotti, che da anni lavora al rilancio dell’Ottocento 
italiano” (frequente era stato l’interesse di Mezio nei confronti dell’arte dei macchiaioli e 
dell’Ottocento visivo italiano; si veda, a tal proposito, 1950, n. 11; 1952, nn. 21, 66; 1953, 
n. 4; 1956, n. 75; 1957, n. 25; 1960, nn. 109, 117). Mezio si sofferma sul “sontuoso 
catalogo” della mostra americana curato da Emilio Cecchi. Anche attraverso un confronto 
con l’arte degli Impressionisti (confronto che conduce Mezio alle medesime conclusioni 
cui era giunto in 1956, n. 75), il collaboratore de “Il Mondo” fa un bilancio storico-critico 
dell’arte della “macchia”; in relazione alle intenzioni di Borgiotti, scrive di avere “dubbi” 
sulla possibilità che una mostra come quella di New York “possa fare dei pittori toscani del 
secolo scorso un articolo di esportazione come il Chianti”. Nel presente scritto, Mezio 
marca con forza il ruolo di Diego Martelli, tramite tra gli artisti del Caffè Michelangelo e le 
poetiche impressioniste: “Fattori era l’unico che sentisse l’angustia di quel mondo in cui 
aveva messo anche lui radici”, e che captasse il “seducente” invito martelliano. In Fattori, 
“affiorava qua e là un fondo duro e riottoso… che il vecchio livornese cercava di smaltire 
nelle acqueforti”. In conclusione, è dato spazio alla fortuna critica dei macchiaioli che, 
scrive il critico de “Il Mondo”, “non hanno avuto davvero una vita facile”: “respinti 
durante la vita al rango di parenti poveri, poi trattati dall’alto in basso alla stregua di 
rigurgiti provinciali, essi sono stati successivamente esaltati come i discendenti dei toscani 
del Quattrocento, i fratellini di latte di Beato Angelico e di Piero della Francesca”. 
 
138. A. CEDERNA, A testa bassa (“Il giardino d'Europa”), ibid., pp. 13-14. 
Cederna torna sul dibattito nato attorno a Le mani sulla città, film vincitore al Festival di 
Venezia (sul problema erano comparsi ne “Il Mondo” due scritti, 1963, nn. 119, 128). 
L’autore de “Il Mondo” denuncia “le riserve e le avversioni provocate dal film in tanta 
gente”, sostenendo che esse sono “di vario tipo”: “una riserva di carattere estetico, 
un’avversione condizionata e un’avversione incondizionata di carattere politico”. “Queste 
ultime”, continua, “si sono manifestate con particolare violenza al dibattito organizzato la 
settimana scorsa all’Istituto Nazionale di Architettura”. Se “la critica condizionata di 
carattere politico viene dai democristiani” (che sostenevano che il film “presenta una 
situazione superata dalla realtà”), quella incondizionata veniva “dalle forze retrive della 
destra economica”. 
 
139. A. CEDERNA, Appia 1963 (“Cronache dell'urbe”), XV, 45, 5 novembre 
1963, p. 13. La questione dell’Appia è analizzata sulla scorta di quanto prevedeva il piano 
regolatore adottato nel dicembre del 1962 (la polemica relativa all’Appia, cruciale negli 
scritti di Cederna fin da 1952, n. 3, era stata ripresa nel 1960 a seguito della proposta di 
creazione di un “parco archeologico” - nn. 24, 113, 122, 155; sempre sull’Appia, 1961, nn. 
43, 58, 62, 77, 78, 97; 1962, n. 68; negli ultimi mesi, un accenno alla situazione dell’area 
era stato dato in 1963, nn. 56, 60). Cederna mette la lente, in particolare, sulle proposte che 
l’associazione “Italia Nostra” aveva avanzato per la “salvaguardia effettiva” dell’Appia, 
area che “fortunatamente il piano ha destinato in gran parte a parco pubblico”.   
 
140. A. BERTINI, Bonfantini (“Storia di un pittore”), ibid. Bertini recensisce il 
Sergio Bonfantini curato da Marco Rosci e prefato da Mario Soldati (Novara, Igda, 1963). 
“Il caso di Sergio Bonfantini”, scrive il collaboratore de “Il Mondo”, “è tra i più singolari 
nell’odierna vita artistica”: “la sua pittura era rimasta sinora, con rare eccezioni, pressoché 
ignorata dalla critica contemporanea, e assente dalle maggiori esposizioni”. Bertini 
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ricostruisce la vita e l’attività di un artista che aveva studiato “alla scuola di Casorati”, e la 
cui “rara e coerente intimità di ispirazione” non era stata “chiusa agli sviluppi dell’arte 
contemporanea”. In relazione all’arte di Bonfantini, tra le caratteristiche salienti messe in 
luce da Rosci e sulle quali indugia Bertini – che, in questo senso, si pone in perfetto 
accordo con le posizioni espresse dal critico d’arte de “Il Mondo”, Alfredo Mezio (la carta 
del primitivismo era stata calata per l’ultima volta da Mezio in relazione alla pittura di 
Donghi, in 1963, n. 98) – è quella di “un primitivismo autentico” e della “rinuncia sia ad 
ogni preziosismo come all’aneddoto e al bozzetto”.    
 
141. TURCARET, Le ragioni della ragione (“Ceneri e faville”), XV, 46, 12 
novembre 1963, p. 9. Turcaret riflette su alcune conclusioni cui era giunto Ignazio Silone 
nell’ambito di uno scritto comparso in “Tempo presente” e centrato sulla “situazione 
morale e culturale di molta intellighenzia italiana dei nostri tempi”. Parte consistente dello 
scritto di Silone analizzava, specie per quel che concerne la letteratura, la “voga del neo-
realismo negli anni dell’immediato dopoguerra” (oltre a testimoniare la comunicazione, lo 
stretto rapporto tra le redazioni delle riviste di terza forza, lo scritto è, dopo 1963, nn. 41, 
50, 64, 70, 100, un ulteriore intervento polemico con l’area comunista sul rapporto tra arte 
e politica). 
 
142. A. CEDERNA, L'allarme (“Il giardino d'Europa”), ibid., p. 13. “Due mesi 
fa”, esordisce Cederna, “la Commissione Nazionale italiana dell’Unesco” aveva lanciato 
un allarme: la tutela del patrimonio archeologico e paesistico italiano era compromessa non 
solo dal “naturale deperimento”, ma anche dalla “inadeguatezza delle norme legislative” e 
soprattutto dalla “evidente insufficienza dei mezzi finanziari e la preoccupante crisi del 
personale tecnico specializzato”. L’Unesco intendeva mobilitare l’opinione pubblica al fine 
di “far riflettere i responsabili”. A testimoniare “quale sia la sensibilità diffusa in materia di 
patrimonio”, Cederna analizza alcuni passaggi di dibattiti parlamentari che avevano avuto 
come protagonisti i ministri dell’Istruzione e del Turismo.  
 
143. L. ANSELMI, Berenson e l'amico marchigiano, ibid. Ennesimo omaggio 
degli autori de “Il Mondo” a Bernard Berenson (per gli ultimi scritti sullo storico dell’arte, 
1959, nn. 119, 121, 144; 1960 nn. 78, 91, 119; 1961, n. 55; 1962, nn. 99, 113, 135). 
Anselmi ricorda come, “tra il 1894 e il 1907, durante il suo primo pellegrinaggio europeo”, 
Berenson “ebbe la bontà di apprezzare una rivista d’arte e di storia marchigiana che 
prendeva la ragione della sua testata dal fiume Misa: La rivista misena, di cui era stato 
fondatore e direttore Anselmo Anselmi”. “Il foglio”, continua Anselmi, “si stampava in 
Arcevia, l’antica Rocca Contrada”, “ed era, all’origine, quindicinale, passando poi 
mensile”. Berenson, aggiunge il collaboratore de “Il Mondo”, “fu in contatto epistolare con 
l’Anselmi sin dal 1894”. Segue la pubblicazione di alcune delle lettere che i due 
intellettuali si erano scambiati, missive centrate su problemi di arte moderna e di 
archeologia etrusca (in relazione al materiale del Fondo Anselmi, anche 1964, nn. 39, 173).   
 
144. G. RAIMONDI, Il cielo della stanza, XV, 47, 19 novembre 1963, p. 13. In 
sogno, Raimondi aveva “immaginato d’entrare di soppiatto nella bottega, che gli serviva 
anche da casa, di Desiderio” da Settignano. Era una sera di gennaio, aggiunge il 
collaboratore de “Il Mondo”, “nell’anno 1464”; per l’artista, l’ultimo giorno di vita. “Più di 
una veglia funebre, mi sembrò di partecipare, pure non atteso né invitato, ad una festa, ad 
un convegno, dove la tenerezza e l’affetto imponessero il loro sentimento”. Affetto, 
presenza garantita dalle “mezze figure”, “corpi umani”, i busti e i ritratti eseguiti da 
Desiderio, con i quali Raimondi instaura un muto colloquio. 
 
145. A. CEDERNA, Il cinema tra i ruderi (“I vandali in casa”), ibid., pp. 13-14. 
Tra le manomissioni in atto nella capitale, Cederna segnala quella che riguardava “il 
complesso monumentale delle Terme di Diocleziano e di S. Maria degli Angeli”. 
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“L’iniziativa”, spiega il collaboratore de “Il Mondo”, “è del parroco della basilica, che, per 
ampliare i servizi della parrocchia, si è messo in testa di incastrare nuovi edifici [tra i quali 
un cinema] tra i ruderi antichi, in mezzo alle strutture romane, michelangiolesche, 
vanvitelliane”. Altri elementi rendevano la questione più grave: “al ministero del Tesoro”, 
“così pronto a invocare la mancanza di fondi”, “non è parso vero di stanziare centosessanta 
milioni”. Parere favorevole al progetto, inoltre, era giunto dal Ministro dell’Istruzione e dal 
Consiglio Superiore dei Lavori Pubblici. Allo scritto di Cederna avrebbe replicato Ennio 
Canino (1963, n. 166).  
 
146. IL CONTE MOSCA, La scena illustrata, ibid., p. 19. Il Conte Mosca riserva 
qualche riga alla pittrice e scenografa Tina Sestini Palli, una cui mostra era stata da poco 
inaugurata alla Galleria S. Marco di Roma. Al vernissage avevano presenziato anche 
Arbasino, collaboratore de “Il Mondo” sempre presente nelle occasioni mondane, Sandro 
De Feo e Mino Maccari, vignettista del settimanale diretto da Mario Pannunzio. Di fronte 
alle opere di Tina – perlopiù scenografie o quadri con paesaggi urbani – Maccari aveva 
esclamato: “meglio di De Chirico”. 
 
147. G. CALOGERO, Bellezza e funzionalità (“Quaderno”), ibid., p. 20. 
Discussione generale impostata da Calogero su problemi che, riguardo al rapporto tra 
tecnica ed estetica, aveva sollevato l’architetto Nervi nell’ambito del convegno Il mondo di 
domani che aveva avuto luogo a Perugia l’estate precedente. Calogero sosteneva che 
tecnica ed estetica, per il solito inversamente proporzionali (a “un accrescimento di 
efficienza funzionale” poteva “corrispondere una diminuzione di contemplativa e quindi 
estetica fruibilità, fino addirittura alla sparizione dell’oggetto dal mondo del visibile”), 
“occasionalmente” potevano “accompagnarsi e sostenersi a vicenda”.  
 
148. G. URBANI, Animali e sedie Impero, XV, 48, 26 novembre 1963, p. 13. 
Considerazioni di carattere generale sull’antiquariato. L’intero discorso di Urbani muove 
da un problematico confronto tra oggetti scambiati sul mercato antiquario quali, per 
esempio, la sedia Impero menzionata nel titolo, e la “domesticità” degli animali. La 
domesticità, per il collaboratore de “Il Mondo”, “sta come prodotto dell’uomo, e cioè quasi 
allo stesso modo di un manufatto”. 
 
149. A. CEDERNA, Turismo e natura (“Il bel paese”), ibid., pp. 13-14. “Quali 
sono gli aspetti essenziali del turismo in Italia, come sia possibile impedire che la creazione 
di nuove infrastrutture e servizi si traduca… nell’irrimediabile degradazione delle risorse 
naturali”, “quale dev’essere l’azione da impostare sul piano sociale, economico, 
urbanistico per razionalizzare il fenomeno ed evitare l’improvvisazione, la superficialità di 
cui ci si è contentati finora”: questi i temi principali di un convegno “indetto la settimana 
scorsa dall’associazione Italia Nostra”, “dedicato in particolare ai problemi delle coste e 
dei litorali”. Presi in esame, nello specifico, i casi del “litorale adriatico”, “quello tra Roma 
e Anzio” e la Versilia. Al convegno, continua Cederna, “hanno parlato architetti, urbanisti, 
sociologi”; analizzati, in particolare, gli interventi di Tullio Aymone e Giancarlo De Carlo. 
 
150. G. VISENTINI, Salons pour hommes (“Il corridoio”), ibid., p. 14. In 
memoria di David Low, “morto il 20 settembre in un ospedale di Londra, a 72 anni”. 
Visentini ricorda “un disegnatore fra i più pungenti e che fra l’altro urtarono i nervi di 
Hilter e Mussolini, notoriamente altrettanto vanitosi quanto isterici”. “L’unico giornalista 
italiano che s’accorse della morte” di Low, e “ritenne doveroso informarne i lettori del suo 
giornale”, era stato Mario Ciriello, che al caricaturista aveva dedicato un articolo comparso 
nella “Stampa” il 21 settembre.   
 
151. A. CEDERNA, Natura e naturalisti (“Il bel paese”), XV, 49, 3 dicembre 
1963, p. 13. Cederna scrive a proposito del “convegno sulla Protezione della natura” che 
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si era tenuto “a Grosseto i giorni 16 e 17 novembre, organizzato dalle associazioni Pro 
Loco e Italia Nostra, con la partecipazione di docenti universitari, botanici e zoologi, e di 
funzionari dell’Ispettorato per le foreste”. “Scopo particolare” del convegno, spiega il 
collaboratore de “Il Mondo”, “la riaffermazione della necessità di trasformare in Parco 
Nazionale della Maremma il magnifico comprensorio dei Monti dell’Uccellina”; “scopo 
generale”, divulgare “il concetto stesso di parco naturale” (sui parchi d’Italia e sul caso 
specifico del comprensorio dell’Uccellina, 1963, nn. 10, 22, 38, 44; al presente scritto 
avrebbe replicato Agostino Chigi, 1963, n. 158).  
 
152. U. FACCO DE LAGARDA, Gli animali di Zuccheri, ibid., pp. 13-14. Degli 
“animali” di Luigi Zuccheri si era occupato per la prima volta Alfredo Mezio, alla ricerca 
di una linea di bestiari e nature morte “primitiva” e “magica” che unisse il Cinquecento 
dell’Arcimboldi all’arte italiana – in senso soprattutto strapaesano – del Novecento (1955, 
n. 123; tra 1959 e 1963, Mezio aveva curato anche alcune pubblicazioni relative all’artista, 
dal Bestiario di Zuccheri edito a Roma per i tipi dell’editore De Luca fino alla monografia 
edita proprio nel 1963 a Milano da Scheiwiller). Ugo Facco de Lagarda aveva incontrato 
l’artista nel palazzetto veneziano della famiglia Zuccheri, “in fondo al vasto campo di S. 
Maria Formosa”. “Gli Zuccheri”, scrive il collaboratore de “Il Mondo”, “costituiscono un 
saldo nucleo familiare che la stravaganza dei tempi non ha minimamente leso”: “gente fine 
e aperta, che conserva il gusto, e la fedeltà, di un costume antico, abbarbicata in eguale 
misura alla terra friulana” “come alle palafitte della laguna”; “gente liberale, che crede 
ancora nella poesia”. Zuccheri aveva accolto Facco de Lagarda mostrandogli alcuni dei 
suoi “uccelli”: “una papera in materia mista”, “una realistica gazza”, “un falchetto 
rossigno”. A seguire, alcune delle “piccole sculture più recenti, gettate nel bronzo: arieti, 
somari, cani, serpenti, pesci”. “Un bronzetto distinto dagli altri” “è una figura umana, un 
autoritratto caricaturale dell’artista con in testa un cappellaccio”. Il collaboratore de “Il 
Mondo” riporta alcuni passaggi della conversazione che aveva avuto con l’artista, del quale 
ricorda anche la fortuna critica e lo stato degli studi (menzionato un contributo di Émile 
Schaub-Koch comparso in “Ateneo Veneto”), i passaggi salienti della formazione, i gusti 
visivi (Canaletto e Bellotto, soprattutto, ma anche “i due Ricci”). 
 
153. G. MARMORI, Pop-art (“Aria di Parigi”), ibid., p. 18. Qualche mese prima, 
alle ricerche della Pop Art aveva dedicato uno scritto Paolo Barozzi (1963, n. 81). In visita 
allo studio parigino dell’artista islandese Gudmundur Ferro, Marmori registra la virata 
impressa all’arte contemporanea dai protagonisti della Pop: “dell’arsenale tecnico e 
estetico dell’astrattismo qui non esiste traccia”; “in questo studio… non ci sono più sbaffi, 
gesti, scollature, non c’è più una qualsiasi calligrafia, ci sono solo macchine e organi 
anatomici, collages di illustrazioni o reclames di macchine e di corpi umani o animali, 
quadri che riproducono scene di questa specie di Apocalisse erotico-industriale”. Per Ferro, 
continua Marmori, “il mondo in cui viviamo è tangibile e colossale, è un solo cascame di 
carni e di metalli”. Il collaboratore de “Il Mondo” indugia sugli ultimi lavori di Ferro: “un 
centinaio di maschere meccaniche”, “collages ricavati da immagini fotografiche”; tra le sue 
tele e le sue carte, anche “un elenco di vitamine, un tabellone delle leggi di Mendel, lo 
schema del sistema linfatico”. Lo studio, continua Marmori, “è ingombro” di “martelli, 
barattoli di colla”, pagine di “Paris-Match”, “Esquire”, “Life”, “fascicoli di fumetti”, 
qualche manuale di divulgazione meccanica e, soprattutto, “un volume di anatomia per 
l’infanzia”. “È curioso”, conclude il collaboratore de “Il Mondo”, “come anche 
nell’attrezzatura vi sia tanta differenza fra chi pratica l’astrattismo e un artista di 
quest’ultima covata pop-art”.     
 
154. A. BOATTO, Rinascimento e anticlassicismo, XV, 50, 10 dicembre 1963, 
p. 13. Recensione di L’antirinascimento di Eugenio Battisti (Milano, Feltrinelli, 1962). 
Nell’analisi di Battisti, osserva Boatto, che ripercorre alcuni passaggi dell’ultima 
storiografia artistica, mettendo la lente in particolare sulla figura di Hiram Haydn, “il 
termine di Counter Renaissance non riassume affatto uno stile, ma un atteggiamento, un 
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modo di porsi di fronte alla natura e all’esistenza, a cui un’insofferenza nei confronti del 
classicismo fa da denominatore comune”.   
 
155. A. CEDERNA, L'erba di Roma (“La città eternit”), ibid., pp. 13-14. “Le 
miserabili condizioni del verde pubblico di Roma” avevano trovato “una malinconica 
conferma in una recente conferenza-stampa dell’assessore ai giardini, cioè di colui che 
presiede alla branca più derelitta dell’amministrazione capitolina” (per le ultime riflessioni 
sul tema del verde pubblico in Italia e, in particolare, a Roma, si veda 1961, nn. 27, 28, 70, 
86, 157; 1962, nn. 18, 66, 95; 1963, n. 135; sul tema anche 1963, n. 157; sulle previsioni 
per il verde contenute nel nuovo piano regolatore, 1963, nn. 51, 53, 56, 58, 60). Anche per 
via di un confronto con le realtà riscontrate in alcuni paesi stranieri, Cederna aggiorna le 
cifre relative alla “consistenza del patrimonio verde”, al “personale addetto”, agli 
“stanziamenti”, alla “attività svolta” e ai “propositi per l’avvenire”.  
 
156. M. CALAMANDREI, Lo scultore del vento (“Un italiano in America”), 
XV, 51, 17 dicembre 1963, p. 13. A New York, Calamandrei incontra Costantino 
Nivola. Nivola rivela al collaboratore de “Il Mondo” alcuni dettagli sulla sua vita – 
soprattutto – e sulla sua attività. Tra gli argomenti toccati, alcuni sono relativi al rapporto 
tra l’artista e la sua terra d’origine: dalla mostra realizzata a Orani, suo paese natale, 
“cinque anni fa”, al “graffito” eseguito per la chiesa della Madonna in Itria e a “i 
monumenti” progettati per Orani e Sassari. Nivola racconta al collaboratore de “Il Mondo” 
i più delicati passaggi della propria infanzia e della formazione: dall’incontro con Mario 
Delitala, il suo primo maestro, al trasferimento a Monza ed all’incontro con Edoardo 
Persico all’inizio degli anni Trenta; dalla “breve tappa” a Parigi fino al definitivo viaggio e 
New York. Nivola riferisce di essere stato “abbastanza vicino ai personaggi che poi hanno 
inciso: Pollock, de Kooning, tutto il gruppo dell’Ottava strada in cui c’era molto del nucleo 
della Scuola di New York” (sui protagonisti dell’arte americana, si veda almeno Barozzi, a 
cominciare da 1962, n. 109). Le righe conclusive sono dedicate alle più recenti ricerche 
visive di Nivola, i “bassorilievi a gettata plastica”, che “vengono prima scolpiti al negativo 
nella sabbia e quindi riempiti di cemento e di gesso”: Calamandrei ne ricorda alcuni, tra i 
quali quello “per il negozio della Olivetti a Fifth Avenue”.   
 
157. A. CEDERNA, I bambini in gabbia (“Roma senza verde”), ibid., pp. 13-14. 
Cederna denuncia in un nuovo scritto le drammatiche condizioni del verde pubblico della 
capitale (per le ultime riflessioni sul tema, 1961, nn. 27, 28, 70, 86, 157; 1962, nn. 18, 66, 
95; 1963, nn. 135, 155). Indice del degrado della città, l’assenza di spazi per il gioco e la 
ricreazione: “guardo i bambini giocare in mezzo alle strade tra le automobili, nella polvere 
e negli sputi”. Costanti, anche nel presente articolo, i confronti con la politica del verde in 
atto in paesi europei quali l’Inghilterra, la Svizzera, l’Olanda, la Svezia (sull’Europa 
urbanistica, 1959, n. 146; 1960, nn. 12, 53; 1960, nn. 82, 87; 1961, nn. 139, 149, 158; 
1962, nn. 104, 108, 111, 117, 119, 124; 1963, nn. 84, 88, 91, 93, 97, 99, 104, 106, 108, 
111). 
 
158. A. CHIGI, Natura e naturalisti (“Lettere scarlatte”), XV, 52, 24 dicembre 
1963, p. 4. Chigi scrive al direttore de “Il Mondo” e rinforza le tesi esposte da Antonio 
Cederna in un articolo comparso nel settimanale il 3 dicembre (1963, n. 151). Chigi era 
presidente della sezione grossetana di “Italia Nostra”, l’associazione che aveva organizzato 
il convegno sulla Protezione della natura sul quale si era soffermato Cederna nello scritto 
citato.  
 
159. A. BONSANTI, Descrizione di San Marco, ibid., p. 11. Bonsanti dedica 





160. G. VISENTINI, Goya e le donne (“Il corridoio”), ibid., p. 13. Nel presente 
scritto, Visentini si concentra sulla mostra di Goya aperta nei “saloni della Royal Academy 
di Londra” (sullo spagnolo, frequente era stato l’interesse degli autori della pagina d’arte 
de “Il Mondo”; si veda almeno il recente 1962, n. 69, lo scritto di poco successivo 1963, n. 
162). Esposti “ottantaquattro dipinti, sessantacinque disegni e novantanove incisioni, senza 
aggiungere le altre decine di pitture, disegni e stampe di artisti italiani e tedeschi (Luca 
Giordano, Tiepolo e Mengs), predecessori e contemporanei del pittore spagnolo, i quali 
figurano nella mostra come testimonianza dell’arte del suo tempo fuori della Spagna”. 
Visentini segnala che se l’esposizione era riuscita sul “piano quantitativo”, sollevava di 
contro “serie riserve” sul “piano qualitativo”. Riserve espresse anche da critici come Henri 
Pierre, che sulle colonne di “Le Monde” aveva denunciato l’esclusione di opere come il 
Due maggio o le “pitture nere”. Anche il “critico dell’Observer” aveva lamentato il fatto 
che “si sia insistito troppo sul lato gaio del mondo goyesco”. Visentini imposta una 
discussione generale sull’arte di Goya, riservando spazio in particolare ai Capricci che 
l’artista “dedica alle donne”, “in particolare alla loro vanità”: “benché le abbia amate o 
abbia preso gusto alla loro compagnia, non le risparmia”.    
 
161. A. CEDERNA, L'eterno problema (“Il giardino d'Europa”), ibid., pp. 13-14. 
Sull’eterno problema relativo alle “sorti del patrimonio storico, artistico e paesistico 
nazionale”. Cederna torna sulla “lettera aperta al ministro dell’Istruzione, firmata da una 
trentina di docenti universitari di archeologia e storia dell’arte”, e constata che “la cosa è 
caduta, come si sa, nel vuoto, e il ministro non ha neanche risposto” (la lettera era stata 
pubblicata anche sulla pagina culturale de “Il Mondo”: 1962, n. 96); denuncia come 
“l’intervento della commissione italiana dell’Unesco” (in relazione alla quale si veda 1963, 
n. 142) non abbia avuto risposta; né aveva avuto “grande effetto” l’allarme lanciato 
nell’ambito del “convegno nazionale fra i funzionari delle soprintendenze alle antichità e 
belle arti”. “Lo Stato”, conclude Cederna, “ignora la consistenza del proprio patrimonio”.  
 
162. A. TODISCO, I nudi del Prado (“Usi e costumi”), ibid., p. 20. “Di tutti i 
musei che ho visto, il Prado è quello che, per conto mio, espone i nudi più audaci, più 
esplosivi”. “Tre di essi”, continua Todisco, “basterebbero a vincere un immaginario contest 
in cui sfilassero le veneri pittoresche”: la Danae di Tiziano, le Tre Grazie di Rubens e la 
Maja desnuda di Goya (su Goya, anche lo scritto di poco precedente 1963, n. 160). “Di 
fronte alle loro immagini così vive, pulsatili, con un miracolo in ogni fibrilla, si ha 
l’impressione, per un momento almeno, che tutti gli altri nudi d’arte, siano come coperti di 
un velo”. “Questa impressione”, spiega Todisco, “è accentuata dal carattere puritano che 
domina a Madrid, simile a quello di Mosca”. Il collaboratore de “Il Mondo” conclude 
analizzando la reazione dei visitatori di fronte alle tre opere in questione.     
 
163. L'INVITATO, La nuova rivista (“I giorni”), ibid. L’Invitato si concentra sulla 
presentazione romana della rivista “Marcatré”: presenti gli uomini del comitato direttivo, 
Dorfles, Sanguineti, Eco, Carpitella e il direttore, Eugenio Battisti, per anni collaboratore 
de “Il Mondo” e il cui Antirinascimento era stato di recente recensito da Alberto Boatto 
(1963, n. 154). L’Invitato capta alcuni commenti rilasciati dai partecipanti alla serata. 
Ragiona sul significato del termine (“Marcatré è un termine marinaro, si tratta di una 
specie di scandaglio”) e sulle “parentele” (“ne ha col Verri, tant’è vero che elementi della 
pubblicazione lombarda confluiscono nel Marcatré”, “e il gruppo ’63 gli strizza l’occhio”). 
La nuova rivista lavorava “per l’inserimento delle avanguardie, per le innovazioni e il 
dinamismo nei vari campi del sapere”. L’Invitato scorre il primo numero della rivista, 
segnala un “sommario esposto un po’ a caso, forse spiritosamente”, e i contributi di Paolo 
Portoghesi e Renato Barilli. La chiosa è emblematica delle posizioni conservative, del 
sospetto nei confronti del linguaggio criptico delle avanguardie sui quali erano fermi gli 
autori delle pagine culturali de “Il Mondo”. Scrive il collaboratore del settimanale: “la 
notte, a via Veneto, incontro Sandro De Feo”. Questi aveva appena letto il primo numero di 
“Marcatré”, commentando: “sono cose da pazzi”, “perché io devo leggere e non devo 
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capire”. L’Invitato, con sarcasmo, lo rincuora: “hanno promesso per i prossimi numeri un 
glossario, e forse questo potrà aiutare a capire anche le oscurità che sembrano 
indispensabili all’avanguardia”.  
 
164. D. SFORZA, Gli anni terribili (“Colonna antonina”), XV, 53, 31 dicembre 
1963, p. 9. Il commento alla mostra “allestita in Palazzo Braschi per il ricorrente 
centenario belliano” (esposte “vedute”, “fotografie” e “stampe”) costituisce un’occasione 
per sottolineare la distanza tra la “Roma perduta” del primo Ottocento e la “retorica”, la 
“equivoca passione antiquaria dei romanisti ufficiali” (in questo senso, Sforza si posiziona 
in sintonia con Antonio Cederna, che di frequente, sulle colonne de “Il Mondo”, aveva 
preso di mira la vuota erudizione dei romanisti; si veda, a tal proposito, 1954, n. 52; 1957, 
n. 103; 1959, n. 6; 1960, n. 71). “Ancora negli anni Trenta”, scrive il collaboratore de “Il 
Mondo”, che rievoca alcuni dei più caratteristici luoghi della città di qualche decennio 
prima, “Roma conservava un poco dei suoi vecchi caratteri”; “la verità è che Roma ha 
mutato veramente dimensioni, ed insieme con le dimensioni il suo volto, soltanto negli 
ultimi venti anni”. Si era trattato di “un salto quantitativo verso le dimensioni della 
metropoli, che ha prodotto un salto qualitativo”; “purtroppo, quest’ultimo è stato un salto 
all’indietro”.   
 
165. A. MANFREDI, L'Agnello mistico (“Giovanni e non Umberto”), ibid., p. 
13. Recensione di Jan van Eyck. L’adorazione del mistico Agnello di Valentin Denis 
(Milano, Arti Grafiche Ricordi, 1963), volume pubblicato “sotto gli auspici della 
Commissione Nazionale Belga per l’Unesco”. L’analisi del volume è preceduta da un 
breve riferimento alla storia del polittico, nel tempo attribuito a Jan, Hubrecht o Lambrecht 
van Eyck.   
 
166. A. CEDERNA, Uno sbandato (“Antico e moderno”), ibid., pp. 13-14. 
Cederna pubblica una lettera di Ennio Canino, autore del progetto di cinema che si sarebbe 
dovuto “incastrare” “tra i ruderi antichi”, in mezzo a “strutture romane, michelangiolesche, 
vanvitelliane” nell’area delle Terme di Diocleziano: sul progetto, Cederna aveva 
manifestato tutte le proprie riserve in uno scritto comparso ne “Il Mondo” il 19 di 
novembre (1963, n. 145). Cederna reagisce agli attacchi di Canino e, sarcasticamente, lo 
invita ad aggiornarsi sulle ultime pubblicazioni in materia di architettura ed urbanistica: 
“tra di noi”, conclude, “non c’è dunque una barriera di parole: c’è semplicemente la 





     
1. P. BAROZZI, Visita a Sutherland, XVI, 1, 7 gennaio 1964, p. 13. Barozzi riferisce di 
una conversazione con il pittore Graham Sutherland. Le prime righe sono riservate ad una 
discussione generale sull’arte dell’inglese: “ha sempre percepito strane presenze nella 
pietra, negli alberi e nei cespugli”; “ha ritratto con la massima intensità di vita oggetti che 
ama, i sassi, le radici, alberi morti, rocce, tutte le immagini che ha accumulato nel suo 
mondo interiore”; ha rappresentato, “attraverso un tipo di stenografia visiva l’elemento 
misterioso della natura, l’anima vivente degli oggetti inanimati”. “I suoi quadri”, continua 
il collaboratore de “Il Mondo”, “fanno pensare che esistono forse uno o più universi 
paralleli al nostro”: “tutta la pittura di Sutherland ritrae questo elemento di visione”. 
L’artista era convinto “che il paesaggio non è necessariamente scenico e scoprì che le sue 
parti hanno un distacco figurativo individuale”. Egli aveva confidato a Barozzi di reputare 
“un grosso pericolo quello di cercare di spiegare il processo che avviene in lui dopo il 
momento della visione”, e di avere sempre rifiutato di “razionalizzare il lavoro della sua 
emotività”. La visione di Sutherland, insomma, “è quella di chi vede in profondità”; le sue 
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forme “sono metafore formali, figure retoriche”, sono “modificate emozionalmente”. “Nei 
suoi quadri la materia sembra si stia spiritualizzando”; la sua visione “è una rivelazione, 
ma anche una trasformazione”. Sutherland, conclude Barozzi, “ha scoperto che la frontiera 
tra l’universo visibile e l’universo invisibile è molto esile”.      
 
2. A. BOATTO, Il metodo di Panofsky, ibid., pp. 13-14. Boatto mette la lente su “due 
raccolte di saggi di Erwin Panofsky apparse di recente in traduzione italiana”: La 
prospettiva come “Forma simbolica” e altri scritti (Milano, Feltrinelli, 1961), Il significato 
nelle arti visive (Torino, Einaudi, 1962; la prima edizione italiana del volume è del 1955). 
Intento di Boatto è, soprattutto, quello di presentare ai lettori de “Il Mondo” il “metodo” di 
Panofsky: “nel sostenere il valore simbolico, significativo delle arti visive sta l’intento 
centrale del lavoro di questo grande critico”; “da un simile intento deriva una duplice 
opposizione, sia al formalismo che ad ogni tipo di contenutismo sociologico”. Se da una 
parte, spiega Boatto, “viene mantenuto”, nel ragionamento di Panofsky, “il necessario 
aspetto autonomo dell’opera d’arte, quale mondo munito di una propria pregnanza e 
specificità”, dall’altro, in opposizione alla visione dei formalisti, essa “mantiene tutti i 
rapporti non solo col mondo della cultura, ma con lo stesso mondo storico-sociale, con 
l’esperimento esistenziale dell’uomo”.  
 
3. L. CECCHI PIERACCINI, Gargiulo antifascista (“Aneddoti e occasioni”), ibid., p. 
14. Leonetta Cecchi Pieraccini riporta alcuni commenti cui si erano lasciati andare gli 
amici Soffici, Spadini e Bartoli di fronte alle opere esposte in “una galleria d’arte antica”. 
La collaboratrice de “Il Mondo” non data l’episodio, che tuttavia la presenza di Spadini 
colloca necessariamente prima del 1925. In una nota appena successiva, Leonetta dedica un 
po’ di spazio all’aspro confronto tra Michelangelo e Papa Giulio II in relazione agli 
affreschi della Sistina. Nel paragrafo conclusivo, ricorda le reazioni sollevate nella cerchia 
degli artisti (ancora Soffici, Spadini e Anton Giulio Bragaglia) e dei letterati romani alla 
notizia dell’uccisione di Giacomo Matteotti.  
 
4. G. RAIMONDI, I ritratti del Fayum (“Il cielo della stanza”), XVI, 2, 14 gennaio 
1964, p. 13. Una discussione generale sui ritratti del Fayum è inaugurata dalla 
constatazione che chi aveva “aperto lo spiraglio” “su questa pittura” erano stati i francesi, 
“al tempo della scoperta dell’arte negra”: “Matisse, forse, e forse già Picasso”, e “subito 
dopo, Derain”. Erano stati “i cinque anni della guerra: la più vera, la più effettiva palestra” 
di cultura e pittura. Gli anni del Ritorno all’Ordine e, in Italia, della Metafisica. “Quello 
che attira”, in quei ritratti e “in quella confusa temperie di civiltà in cui sortirono, è la 
diversità di raffronto, l’incertezza di avvicinamento, di tali opere con termini della nostra 
conoscenza figurativa”. Raimondi conclude ragionando sulle affinità tra alcuni dei ritratti 
del Fayum e l’opera di artisti europei tra Otto e Novecento.  
 
5. A. CEDERNA, La svolta (“Il giardino d'Europa”), ibid., pp. 13-14. “Sia per quanto 
riguarda lo sviluppo delle città e l’organizzazione del territorio”, sia per quanto riguardava 
“la tutela dei centri storici e della natura”, era necessario che fosse portata avanti 
“l’elaborazione della nuova legge urbanistica”. “Per quanto riguarda lo sviluppo della 
città”, continua Cederna, le “innovazioni maggiori” dovevano essere “l’esproprio dei 
terreni di espansione urbana, l’urbanizzazione preventiva a carico dei comuni, la ricessione 
ai privati del terreno a un prezzo maggiorato del costo di urbanizzazione”. Innovazioni che 
avevano “fatto gridare di dolore proprietari, mercanti di aree, intrallazzatori”. Cederna fa 
luce anche sul dibattito che, nel merito, si era aperto sulla stampa, e imposta confronti con 
le soluzioni adottate nel resto d’Europa (confronti frequenti nei suoi scritti, si veda per 
esempio 1963, n. 157).  
 
6. A. TODISCO, Sperlonga (“Usi e costumi”), ibid., p. 20. Archeologia a Sperlonga. 
L’occhio di Todisco si posa in un primo tempo sui pezzi esposti al Museo Nazionale. In 
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seguito, il collaboratore de “Il Mondo” mette i lettori del settimanale a giorno delle 
vicissitudini che avevano accompagnato le operazioni di scavo ed i ritrovamenti della fine 
degli anni Cinquanta. Segnala, infine, una recente pubblicazione, L’antro di Tiberio a 
Sperlonga di Giulio Jacopi (Roma, Istituto di Studi Romani, 1963). 
 
7. E. CROCE, Un punto di ritrovo (“Ricordo di Margherita Caetani”), XVI, 3, 21 
gennaio 1964, pp. 7-8. Il ricordo di Margherita Caetani marca anche il ruolo di 
collezionista della principessa, la sua vicinanza ad artisti come Scipione, Mafai, Mirko, 
Leoncillo. Attorno al suo “Ritrovo”, punto d’incontro per intellettuali “inaugurato nel 
novembre 1944”, finì per convergere la “nuova classe dirigente antifascista”, ed alcuni 
personaggi che si sarebbero ritrovati al fianco di Mario Pannunzio, nella redazione de “Il 
Mondo”. Tra quanti erano finiti nell’orbita del “Ritrovo”, attratti dalla formula 
“antiaccademica ed antisnobistica insieme” del “centro”, Nina Ruffini e Francesco Flora.      
 
8. A. CEDERNA, La pineta in pezzi (“Cronache dell'urbe”), ibid., p. 13. Una “ulteriore 
prova” della “generale inettitudine per la manutenzione e la valorizzazione e l’incremento 
di quel servizio pubblico essenziale che è il verde”, era rappresentata da “quanto sta 
succedendo nella pineta di Castel Fusano, il grande parco di oltre mille ettari lungo la via 
C. Colombo, a una trentina di chilometri dalla città, nei pressi del litorale di Ostia”: sulla 
sua area, erano state tracciate “strade automobilistiche” e – “nuovo e più grave colpo” – nel 
1954 si era addirittura inaugurato un “autodromo comunale” (per gli ultimi scritti sul verde 
pubblico, 1961, nn. 27, 28, 70, 86, 157; 1962, nn. 18, 66, 95; 1963, nn. 135, 155, 157).  
 
9. G. MACCHIA, I volti del Tasso, XVI, 4, 28 gennaio 1964, p. 11. La discussione sui 
ritratti di Torquato Tasso muove da un contributo di Angelo Solerti, comparso in 
“Emporium” nell’aprile del 1896, e si conclude con la disamina di “due ritratti ritrovati in 
questi ultimi anni”: “l’uno è il celebre e sconosciuto dipinto di Scipione da Gaeta detto il 
Pulzone”, “l’altro è di mano ignota, e rappresenta il poeta ai suoi ultimi anni”. 
 
10. L. BENEVOLO, I vandali a Cuneo (“Le città d'Italia”), ibid., p. 13. Benevolo 
segnala ai lettori de “Il Mondo” la “indegna e irreparabile demolizione” che, “col consenso 
della Soprintendenza”, era in atto “al centro di una delle nobili città italiane”, Cuneo. “Un 
malinteso desiderio di rinnovamento” aveva determinato “i primi attentati all’integrità del 
centro storico”: “fra questi”, continua il collaboratore de “Il Mondo”, “il progetto di uno o 
più grattacieli nei pressi del palazzo comunale, il progetto di demolizione e ricostruzione 
del palazzo arcivescovile, e il progetto di un grande magazzino in via Roma”. Di questi tre 
progetti, conclude Benevolo, “il primo e il secondo non hanno fortunatamente avuto 
seguito”; “ma il terzo è stato risolutamente portato avanti dalla società Upim”.      
 
11. A. CEDERNA, Natura e tempo libero (“Il giardino d'Europa”), ibid., pp. 13-14. 
Cederna si propone di individuare “le ragioni profonde, storiche, psicologiche, sociali” alla 
radice della sistematica “distruzione della natura” messa in atto in Italia. In primo luogo, 
scrive, “la cultura italiana” e la classe politica hanno sempre fatto “l’opposto di quanto era 
necessario fare” “per favorire fra gli italiani l’amore per la natura”. Tra i pochi segnali che 
andavano nella direzione opposta, Cederna segnala il lavoro di una équipe di architetti 
milanesi che, in un’ottica finalmente europea del verde quale problema “urbanistico e 
sociale”, con la collaborazione dei sociologi Grazia e Tullio Aymone” erano arrivati “a 
formulare la proposta di un sistema di parchi pubblici” per il capoluogo lombardo. 
 
12. A. TODISCO, La specola di Turner (“Usi e costumi”), ibid., p. 20. Discussione 
generale sulla “bellezza della natura”, che “in nessun luogo trionfa più che nei paesi 
nordici, e in modo particolare in Inghilterra”. Todisco evoca perlopiù ricordi letterari, fatta 
eccezione per un accenno a Constable e Turner: “è significativo che siano stati inglesi i 
pittori che tra i primissimi hanno aperto la strada all’arte del plein air, che più tardi rifulse 
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nell’impressionismo”. Gli inglesi, “forse più di tutti e prima di tutti hanno sentito i legami 
che corrono tra paesaggio e stato d’animo”. 
 
13. R. FRANCHINI, Il teorico della “visibilità” (“Fiedler e l'estetica”), XVI, 5, 4 
febbraio 1964, p. 10. “La pubblicazione del volume di Konrad Fiedler L’attività artistica 
(ed. Neri Pozza, 1963) che, per iniziativa di C. L. Ragghianti, riunisce i tre più importanti 
saggi di estetica del pensatore tedesco, egregiamente tradotti da Carlo Sgorlon, puo’ essere 
considerata un’occasione esemplare per riprendere in esame e riproporre all’attenzione 
degli studiosi una serie di temi e di problemi di estetica”. Franchini traccia il profilo di 
Fiedler, studioso che “non ha sempre ricevuto dagli storici professionali dell’estetica e 
della filosofia quell’attenzione che gli sarebbe stata dovuta e che, tra noi, per primo il 
Croce gli dette nella parte storica dell’Estetica”. Nell’introduzione all’Attività artistica, 
conclude Franchini - filosofo di formazione crociana, e ciò giustifica il taglio del presente 
testo -, Ragghianti propone anche “una serie d’importanti questioni riguardanti sia i 
rapporti ideali Croce-Fiedler, sia quelli tra Croce e il kantismo” (lo scritto di Franchini 
rivela, nel numero degli autori de “Il Mondo”, il ruolo, ancora centrale, degli intellettuali 
formatisi alla scuola di Benedetto Croce).  
 
14. G. MARMORI, Festival a Knokke-Le zoute (“Posta dal Belgio”), ibid., p. 12. 
Nell’ambito  della recensione al festival, Marmori riserva alcune note al “Groupe de 
Recherche d’Art Visual”, i cui membri erano stati “già protagonisti alla III Biennale di 
Parigi”. Gli artisti del gruppo, scrive Marmori, proponevano “spettacoli plastici” con 
“condensazioni di materiale (metalli, vetro, fili di nylon, lampadine elettriche, riverberi e 
fasci di luce)”. Segnalati dal collaboratore de “Il Mondo” tra le maggiori attrazioni a 
Knokke-Le zoute, anche alcuni lavori di Magritte e la presenza del critico d’arte René de 
Solier.    
 
15. P. SCARPELLINI, Nel mondo dell'archeologia, ibid., p. 13. Recensione di Che cos’è 
l’archeologia di Massimo Pallottino (Firenze, Sansoni, 1963), volume indirizzato al 
“pubblico delle persone colte”, pubblico che non era rimasto indifferente al “boom 
dell’archeologia”, “un fatto tra i più significativi della vita culturale di questi ultimi 
decenni”. In tale panorama, Pallottino invita il lettore a “riflettere sulle ragioni intime 
dell’archeologia”, e apre una finestra sui rischi che incombevano sui beni storici e 
archeologici nazionali: “la vita moderna con le sue necessità, con le sue manie”, “minaccia 
di rapida distruzione non solo quello che si è scoperto, ma anche quanto è ancora da 
scoprire”; “nel giro di pochi mesi spariscono paesaggi, rovine, necropoli rimaste intatte per 
secoli e secoli”. 
 
16. A. CEDERNA, La villa fra i ruderi (“I vandali in casa”), ibid., pp. 13-14. “Eravamo 
andati a visitare i lavori di restauro che il Comune” stava “conducendo al Circo di 
Massenzio” allorché, “salendo il dolce pendio che porta alla Tomba di Cecilia Metella”, “il 
fatto incredibile ci colpì”: “una nuova villa superpanoramica è in costruzione proprio 
dentro le mura medievali della fortificazione, a poche decine di metri dalla Tomba” (sul 
tema anche 1964, n. 26; per gli ultimi scritti sull’Appia, 1961, nn. 43, 58, 62, 77, 78, 97; 
1962, n. 68; 1963, nn. 56, 60, 139). I “responsabili” – o i “fortunati”, per dirla con le parole 
di Cederna – erano “i soliti Gerini-Torlonia-Immobiliare, proprietari di mezza campagna 
dell’Appia”. Conclude un’analisi complessiva della questione-Appia, anche sulla scorta 
delle previsioni inserite nel nuovo piano.  
 
17. L'INVITATO, Donne e avanguardia (“I giorni”), ibid., p. 20. Discussione generale 
sul rapporto tra le donne e l’avanguardia. “Le donne amano l’avanguardia”; “come vanno 
dietro alla moda per quello che riguarda il loro abbigliamento… così fanno per quanto 
riguarda le cose dell’arte”: “Antonioni piace alle donne”, e così Burri. L’Invitato si occupa 
nello specifico di avanguardia letteraria, e del premio “al libro più sperimentale dell’anno”, 
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che una giuria composta da sette donne aveva assegnato a Come si agisce di Nanni 
Balestrini (Milano, Feltrinelli, 1963).    
 
18. A. MEZIO, Donghi aneddoti e carattere (“Gallerie”), XVI, 6, 11 febbraio 1964, p. 
13. Recensione della mostra aperta alla Galleria romana della Nuova Pesa e terzo scritto 
che il critico d’arte de “Il Mondo” dedica ad Antonio Donghi nell’arco di pochi mesi, 
secondo in seguito alla scomparsa dell’artista (due gli articoli cui si allude, il secondo dei 
quali comparso ne “Il Mondo” a pochi giorni dalla morte di Donghi: 1962, n. 100; 1963, n. 
98). L’apertura è emblematica dell’atteggiamento nostalgico di molti degli autori de “Il 
Mondo” nei confronti della cultura romana degli anni Venti e Trenta: “se tra i frequentatori 
del Caffè Aragno fosse stato di moda portare dei soprannomi come nelle vecchie 
Accademie, il pittore Donghi sarebbe stato l’Assonnato” (sulla centralità – sotto la specola 
della sociabilità – del Caffè Aragno in relazione agli uomini confluiti nel secondo 
dopoguerra nella redazione de “Il Mondo”, si veda almeno 1956, n. 67; 1957, n. 8; 1963, n. 
72, oltre al citato 1963, n. 98). Lo scritto di Mezio è inaugurato da alcuni dettagli sulla vita 
e le abitudini di Donghi. La stessa ricostruzione dell’attività pittorica donghiana a partire 
dagli anni Venti mescola notazioni storico-critiche a particolari relativi al carattere 
dell’artista, dalla sua pigrizia al suo senso “dell’economia”. Quanto alla pittura del romano, 
vale la pena stralciare qualche passo dello scritto di Mezio: “anche agli inizi della carriera, 
quando passava per un pittore della realtà, le cose più sentite di Donghi erano però quei 
paesaggini dall’aria imbambolata che Roberto Longhi trovava più sciolti e naturali delle 
composizioni di storia, e che si staccavano sulla produzione corrente dei novecentisti come 
i quadretti di Cecioni in mezzo alla pittura dei macchiaioli”. “Eppure Donghi non era 
l’arcaico ricamatore di particolari che qualcuno scambiava per uno dei tanti epigoni del 
Doganiere”: i suoi paesaggi romani “risentono l’austerità del classicismo romano 
influenzato più o meno direttamente dai Valori Plastici e ne riecheggiano la tavolozza 
castigata”. Per via dell’ennesima presa di posizione antimodernista, filoprimitivista, 
impregnata di sospetto nei confronti del centralismo – parigino prima, americano poi – del 
sistema delle arti visive del ventesimo secolo, Mezio conclude: “questo pittore periferico è 
uno dei piccoli maestri del Novecento”.  
 
19. A. CEDERNA, Verde per Milano (“Il giardino d'Europa”), ibid., pp. 13-14. Milano 
e Roma “si contendono un triste primato: quello di essere le città al mondo più povere di 
verde pubblico, cioè di quel servizio essenziale alla salute psico-fisica dei suoi abitanti, che 
è invece una delle conquiste più straordinarie dell’urbanistica dei paesi civili”. Cederna 
sottolinea, però, come “dopo decenni di malversazioni, si comincia ad avvertire la gravità 
della situazione e si cerca di correre ai ripari”; individua, “per Milano”, alcuni dei “sintomi 
di questa resipiscenza” (per gli scritti più recenti su Milano, 1962, nn. 6, 9, 16, 115; 1963, 
nn. 69, 74; a seguire, 1964, n. 22). Analizza, in particolare, il “primo abbozzo di 
programma per il verde cittadino”, le indicazioni provenienti dal “piano intercomunale” e 
dai censimenti delle zone naturali condotte da “Studio Verde” (su cui anche 1964, n. 109).   
 
20. (n. f.), Arte e partiti (“Taccuino”), XVI, 7, 18 febbraio 1964, p. 2. Il problema del 
rapporto tra politica ed arte era tornato d’attualità in seguito alla decisione della direzione 
della Democrazia Cristiana di “aggiungere ai vari uffici centrali che impostano e seguono 
l’attività del partito”, “un nuovo ufficio arti figurative” (in precedenza, le polemiche 
scatenate dai collaboratori de “Il Mondo” avevano investito soprattutto le prese di 
posizione dei comunisti; per gli scritti più recenti in questo senso, 1963, nn. 41, 50, 64, 70, 
100). Gli autori della pagina politica del settimanale di Pannunzio indagano alcune delle 
ultime prese di posizione della Dc in materia d’arte e letteratura, a partire dalle accuse 
rivolte alla Biennale di Venezia di favorire “gli artisti delle correnti che in maniera 
approssimativa possiamo definire informali”. Di parere opposto erano invece i “socialisti”, 
tra i quali Giulio Carlo Argan, che sull’“Avanti!” aveva difeso le ragioni dell’arte non 
figurativa. Gli autori de “Il Mondo” ribadiscono che per gli uomini politici non c’era altra 
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strada che farsi da parte, in favore della “libera espressione artistica e culturale”. 
 
21. A. MANFREDI, Medioevo non barbarico (“Alle origini della pittura italiana”), 
ibid., p. 13. Recensione di La pittura italiana delle origini di Ferdinando Bologna (Roma, 
Editori Riuniti, 1962), volume appartenente alla “collana La pittura italiana diretta da 
Roberto Longhi”. 
 
22. A. CEDERNA, Giardini e gabbie (“Cronache milanesi”), ibid., pp. 13-14. “Al 
Terzo convegno sugli Sviluppi di Milano, tenutosi il mese scorso, una notizia ha fatto 
particolarmente impressione”: da una serie di indagini condotte “su un notevole numero di 
ragazzi”, “è risultato che il 55 per cento non raggiunge il minimo di efficienza fisica 
necessaria per praticare, senza nocumento, esercizi e giochi sportivi” (su Milano si veda 
almeno 1962, nn. 6, 9, 16, 115; 1963, nn. 69, 74; 1964, n. 19). Tra le cause, la “mancanza 
di spazi verdi” e di impianti sportivi pubblici, la “inesistenza di una qualsiasi politica del 
tempo libero e della ricreazione pubblica”.  
 
23. T. STADERINI, Una strada sbagliata (“Lettere scarlatte”), ibid., p. 14. Staderini, 
presidente della sezione romana di “Italia Nostra”, scrive al direttore de “Il Mondo” per 
segnalare “il caso del Corso d’Italia a Roma”. Il Comune intendeva “trasformare il Corso 
d’Italia… in una via di transito veloce”.   
 
24. A. TODISCO, Tempi facili (“Usi e costumi”), ibid., p. 20. Todisco e Fausto Nicolini 
si erano confrontati in quei giorni sull’estetica di Benedetto Croce. Todisco osserva come, 
nel clima di reazione rispetto a quella che i detrattori definivano la “dittatura culturale” del 
filosofo, avesse finito per prevalere il “disordine” estetico, la “dissoluzione del rapporto tra 
forma e contenuto”, che negli scritti di Croce “aveva trovato il suo punto di massima 
fusione” ed era alla base della “autonomia dell’arte” (su posizioni non dissimili, si veda 
Boatto, 1964, n. 101). Tale dissoluzione aveva portato a due schieramenti: coloro che, 
“agendo sul contenuto, si sforzano di delimitare i temi e gli argomenti che l’artista deve 
prendere in considerazione”, “ciò che rientra nell’engagement”; e quelli che, “agendo sulla 
forma, lavorano di sperimentalismo, di filologismo, di strutturalismo”, “ciò che riesce ad 
una specie di nuova arcadia”. In relazione alle arti figurative, ai due estremi era possibile 
trovare realismo socialista e avanguardismo o art pour art: i due nemici combattuti dal 
critico d’arte Alfredo Mezio fin dai primi scritti comparsi ne “Il Mondo”.  
 
25. A. CORTE, Gen Paul pittore di Montmartre (“I contemporanei”), XVI, 8, 25 
febbraio 1964, p. 13. Antonio Corte si reca nello studio parigino di Gen Paul, “pittore 
maudit”, “unico esemplare sopravvissuto in mezzo alla fauna scolorita e commercializzata 
di Montmartre”. Corte descrive lo studio dell’artista (“sui muri ci sono disegni e graffiti, 
numeri telefonici scritti a caratteri cubitali”, fotografie), e ne riporta alcune abitudini, i 
vezzi e certi tratti della personalità. Nell’ambito della conversazione con Corte, Paul si era 
lasciato andare ad una lunga serie di confidenze relative alla propria infanzia, alla prima 
guerra mondiale – conflitto dal quale era uscito “con una gamba in meno” -, alla propria 
formazione (“non ha avuto maestri”, scrive il collaboratore de “Il Mondo”, “non ha mai 
frequentato una scuola né un’accademia”). L’artista torna con la memoria alla Parigi del 
primo Novecento, “quando Montmartre era un villaggio, una roccaforte di artisti, e la 
bohème la si pagava di persona”: “ora il villaggio è diventato una fiera internazionale, il 
regno dei turisti”. Paul ricorda la passione giovanile per l’arte di Toulouse-Lautrec e gli 
incontri con Modigliani, Picasso, Gris, Utrillo, la Valadon; e ancora, Apollinaire, Jacob, 
Soutine, Pascin. Concludono lo scritto alcune considerazioni di Paul relative al disinteresse 
nei suoi confronti da parte della critica, dei musei, dei mercanti, stanchi del suo carattere 





26. A. CEDERNA, Restauro e distruzione (“Cronache dell'urbe”), ibid., pp. 13-14. 
Sulla “villa superpanoramica a poche decine di metri dalla Tomba di Cecilia Metella sulla 
via Appia Antica”, Cederna era già intervenuto con uno scritto comparso ne “Il Mondo” il 
4 di febbraio (1964, n. 16). Alla presa di posizione del collaboratore de “Il Mondo” era 
seguita quella dell’associazione “Italia Nostra”, che si era fatta sentire “presso il Comune e 
il ministro dell’Istruzione”. Le risposte ottenute dimostravano “di che pasta sono fatti” “i 
responsabili”: “un funzionario della direzione generale antichità e belle arti”, per esempio, 
si era “degnato di affermare che si tratta solo di restauro”, e che la costruzione “ha avuto il 
benestare della Soprintendenza”. 
 
27. A. TODISCO, La moda dell'antico (“Usi e costumi”), ibid., p. 20. Sulla “passione 
per l’oggetto antico” che, negli anni appena precedenti, aveva dato il la ad “una erosione 
clandestina quale non s’era mai vista prima”. Todisco lancia l’allarme in relazione alle 
“potenti organizzazioni internazionali che si interessano dell’estrazione e del commercio 
della preziosa materia primitiva”. A titolo esemplificativo di una pratica in continua e 
preoccupante espansione, il collaboratore de “Il Mondo” mette la lente sugli “scavi di frodo 
in corso nell’Italia meridionale” che stavano “aggredendo… il capitale di città sepolte 
protostoriche”. 
 
28. A. CEDERNA, La città risanata (“Il giardino d'Europa”), XVI, 9, 3 marzo 1964, p. 
13. Sul “recente convegno sull’edilizia residenziale, promosso dalla Gestione case per i 
lavoratori (Gescal), e organizzato dall’Istituto Nazionale di architettura”. Cederna marca i 
“principi generali che sono stati ribaditi e chiarificati” nell’ambito del convegno in 
relazione alla “tutela rigorosa al centro storico”, principi che sarebbero valsi “come 
premessa a quell’auspicata dottrina della conservazione e del risanamento da estendere a 
tutto il territorio nazionale”; si sofferma in seguito sulla necessità “di censimento dei centri 
storici”, “premessa all’opera sistematica di risanamento su scala nazionale”. 
 
29. C. GNUDI, Le porte del Duomo (“La polemica su Orvieto”), ibid., pp. 13-14. Su 
quanto stava accadendo ad Orvieto, erano già comparsi alcuni scritti nei primi mesi 
dell’anno precedente (1963, nn. 8, 17, 26). Gnudi inaugura il proprio articolo con la notizia 
che, nelle settimane precedenti, aveva rinfocato la polemica, vale a dire la “mancata 
autorizzazione ministeriale alla applicazione di nuove porte bronzee figurate nella facciata 
del Duomo di Orvieto”. L’autore di un articolo comparso qualche tempo prima su “Paese 
Sera” aveva accusato Gnudi di “far parte di un gruppo di potere” che “si annida e si 
nasconde in seno al Consiglio Superiore delle Antichità e Belle Arti”; gruppo al cui capo ci 
sarebbe stato Argan, e che, per ragioni politiche, avrebbe lavorato per “impedire la 
collocazione nel Duomo… delle Porte del Miracolo”. Gnudi respinge tali accuse, e 
afferma che dietro al parere negativo del ministero c’erano ragioni squisitamente culturali 
(a Gnudi avrebbe replicato Ragghianti, 1964, n. 36; sul tema anche 1964, nn. 44, 55, 61, 
64, 76, 117, 124).   
 
30. L. SINISGALLI, Carte lacere, ibid., p. 20. Gli appunti letterari di Sinisgalli riguardano 
le figure di Paul Cézanne e Giorgio Morandi, entrambi in un primo tempo relazionati ai 
paesaggi che ne avevano calamitato l’attenzione di artisti: la “gigantesca” montagna 
Sainte-Victoire, in relazione al francese; le “vedute di Grizzana”, per quel che attiene al 
bolognese. Sull’arte di Morandi, Sinisgalli interviene criticamente: ragiona sul suo disegno, 
che definisce “lavoro furtivo”, e sull’uso del bianco e nero. Morandi, scrive il collaboratore 
de “Il Mondo”, “non vede gruppi o architetture ma trasparente materia fluida, discontinua, 
fumo”: egli è “non più geometra ma topologo, come Klein”. Morandi “lascia sulla carta 
scarsi segni che non sono brani di una forma, tratti di un contorno”; “documenta il presente 





31. L. CECCHI PIERACCINI, Soldati e gelataio (“Aneddoti e occasioni”), XVI, 10, 
10 marzo 1964, p. 12. Alla mente di Leonetta Cecchi Pieraccini ritornano due incontri 
romani con Leo Longanesi, incontri che avevano avuto luogo nelle sale dei caffè di via 
Veneto: il primo datato 25 giugno, il secondo 12 agosto 1934.  
 
32. E. TERRACINI, Albert Marquet ad Algeri, ibid., p. 13. Terracini dà corpo al ricordo 
di una visita “all’amico pittore” Albert Marquet, nella casa di Algeri di questi. La visita è 
presumibilmente databile tra il 1945 e il 1947, giacché se da un lato si ricorda l’ospitalità 
concessa dal pittore “ad un gruppo di antifascisti”, con toni che fanno pensare che le 
impressioni di Terracini siano relative ai mesi successivi alla fine della dittatura, dall’altro 
va ricordato che Marquet è morto, appunto, nel 1947. Il collaboratore de “Il Mondo” offre 
una rapida descrizione fisica dell’artista, e ne appunta alcuni tratti del carattere; quindi si 
concentra sullo studio, “dove le tele si ammucchiavano, e quasi tutte con paesaggi 
luminosi, incandescenti, opachi, lucidi”. In seguito, Terracini si concentra sulla pittura di 
Marquet. “Io sono un paesaggista”, aveva detto Marquet al collaboratore de “Il Mondo”, 
che nel “senso misteriosamente acuto del colore” del pittore aveva trovato affinità con 
l’opera di Matisse e Moreau. “In quella casa luminosa”, continua Terracini, “si poteva 
incontrare il pittore Hannaux e sua moglie”, o “André Gide”.    
 
33. A. CEDERNA, Un'inchiesta necessaria (“Il giardino d'Europa”), ibid., pp. 13-14. 
Due settimane prima, il Parlamento aveva “approvato all’unanimità” la costituzione di una 
“commissione per la difesa del patrimonio storico-artistico nazionale” (sul tema, a seguire, 
1964, nn. 71, 83, 86, 91, 146). Tra i compiti di questa, spiega Cederna, anche quello di 
“formulare proposte concrete al fine di perseguire i seguenti obiettivi”: “revisione delle 
leggi di tutela”, “ordinamento del personale”, “adeguamento dei mezzi finanziari”. “È 
lecito augurarsi”, commenta, “che questa commissione abbia una sorte migliore di quella 
toccata all’altra analoga istituita nel marzo del 1956, e poi disciolta per ragioni rimaste 
tuttora misteriose” (sulla prima commissione, si veda almeno 1956, nn. 33, 36).  
 
34. L'INVITATO, Pittura (“I giorni”), ibid., p. 20. Presso la galleria romana Il Torcoliere, 
erano esposte alcune opere di Gilberte Ossola. La “delicata presentazione” alla mostra era 
stata scritta da Alba de Céspedes. Nei giorni appena precedenti all’evento, L’Invitato aveva 
fatto visita all’artista, della quale offre un ritratto letterario e “privato”, sganciato da 
questioni storico-artistiche: ne descrive i modi e le abitudini, gli spostamenti tra Roma e 
Parigi con il marito Rinaldo, “importante bancario”. Il testo si conclude con qualche nota 
relativa al vernissage dell’esposizione.   
 
35. (n. f.), L'Italia scompare (“Taccuino”), XVI, 11, 17 marzo 1964, p. 2. In sintonia con 
Cesare Brandi, che qualche giorno prima, sul “Corriere della Sera”, aveva lanciato 
l’allarme in relazione alle condizioni del patrimonio storico e paesaggistico italiano, gli 
autori della pagina politica de “Il Mondo” denunciano gli abusi edilizi in atto nella Valle 
dei Templi. 
 
36. C. L. RAGGHIANTI, Le porte del Duomo (“Lettere scarlatte”), ibid., p. 8. Anche 
Ragghianti prende posizione sul “parere del Consiglio superiore delle belle arti contro le 
porte bronzee di Emilio Greco per la cattedrale di Orvieto” (sul problema, in precedenza, 
era intervenuto Gnudi, 1964, n. 29; sul caso anche Salmi, 1964, n. 44, e ancora Ragghianti, 
n. 55; infine Salimbeni, e ancora Salmi e Ragghianti, 1964, nn. 61, 64, 76; sul tema anche 
1964, nn. 117, 124). Ragghianti scrive che avrebbe preferito che “funzionari e studiosi” 
avessero preso la parola prima e in relazione a casi analoghi, “se si pensava di trovarsi di 
fronte a gravi manomissioni”. Denuncia, in particolare, il silenzio generale sulla 
collocazione di “una porta abusiva” nella cattedrale di Siena avvenuta nel 1958.     
 
37. P. VOLTA, Il mestiere di fotografo, ibid., p. 9. Pagina di appunti e ricordi. Volta torna 
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con la mente ad un soggiorno parigino in compagnia di Anna Magnani: i due avevano 
incontrato Leonor Fini, e le donne, “entrambe famose gattare”, avevano conversato a lungo 
del “loro amore per i gatti”. Segue un breve accenno al Gruppo dei surrealisti che Breton 
aveva radunato attorno a sé nel secondo dopoguerra: menzionati Jean-Jacques Lebel e Max 
Ernst, “espulso dal movimento, quando la Biennale lo aveva premiato: accettare un premio, 
infatti, è considerato infamante per un artista surrealista”. Conclude l’articolo qualche riga 
su un incontro che il collaboratore de “Il Mondo” aveva avuto con Tristan Tzara: Volta era 
stato incaricato da “un editore che stava preparando una storia del movimento Dadà” di  
“riprodurre il maggior numero possibile di documenti che riguardassero il dadaismo”. 
 
38. A. CEDERNA, Critica del paesaggio (“Il giardino d'Europa”), ibid., p. 13. “Nel 
vuoto di cultura che in Italia esiste intorno ai concetti di paesaggio, ambiente naturale, 
natura”, acquistava “un notevole significato di novità e approfondimento critico un saggio 
pubblicato nella rivista De Homine dell’Istituto di Filosofia dell’Università di Roma (nn. 5-
6, giugno 1963, editore Sansoni): Introduzione alla critica del paesaggio, di Rosario 
Assunto” (il verde pubblico è uno dei temi ricorrenti nell’ambito degli scritti di Cederna su 
“Il Mondo”; si veda, per esempio, 1961, nn. 27, 28, 70, 86, 157; 1962, nn. 18, 66, 95; 1963, 
nn. 135, 155, 157; 1964, n. 8). Due erano i punti che, nel saggio di Assunto, a Cederna 
premeva sottolineare: “la considerazione dei paesaggi naturali come monumenti storico-
estetici”; “l’estensione del concetto di paesaggio a tutte la trasformazioni del territorio”.    
 
39. L. ANSELMI, Due carteggi (“Corrado Ricci e Adolfo Venturi”), ibid., pp. 13-14. 
Dopo essersi soffermato sul carteggio tra Bernard Berenson e Anselmo Anselmi (1963, n. 
143; sempre di Anselmi, 1964, n. 173), Luciano Anselmi mette la lente sulla 
corrispondenza intercorsa tra lo stesso Anselmo e Adolfo Venturi, e tra Anselmo e Corrado 
Ricci. Il collaboratore de “Il Mondo” pubblica alcuni stralci di lettere di Venturi datate 5 
giugno 1888, 22 maggio 1889, 4 agosto 1889, ottobre 1889, 27 agosto 1890, 1 agosto 
1894; si concentra, inoltre, su alcune missive di Ricci del 29 novembre 1893, dell’agosto 
del 1894, del 6 settembre 1897, del 10 marzo 1905.      
 
40. A. MEZIO, L'occhio magico (“Gallerie”), XVI, 12, 24 marzo 1964, p. 13. Qualche 
considerazione a margine della lettura della Casa della vita di Mario Praz (per la prima 
edizione, Milano, Mondadori, 1958). “Di solito chi ama l’antico non ha simpatia per l’arte 
d’oggi”, esordisce Mezio: “nessuno immaginerebbe, per esempio, che un amatore 
specialista come Mario Praz” potesse compromettere il suo culto per l’arte classica con 
“interpolazioni di gusto moderno”. “Eppure, chi ha letto il libro” ha scoperto “con sorpresa 
che nel suo celebre appartamento romano di Palazzo Ricci, Praz ha fatto posto a due o tre 
pittori contemporanei”. Tra questi anche Sergio De Francisco, “un piemontese” che “nei 
prossimi giorni terrà la sua prima esposizione alla galleria di Piazza di Spagna”. La parte 
conclusiva dello scritto è centrata, appunto, su De Francisco, che si era dedicato alla pittura 
“dopo di avere insegnato per molti anni disegno industriale in un istituto torinese”, 
esperienza dalla quale aveva ricavato “un’attitudine al lavoro di precisione”. L’“organo 
specifico” della sua “resa infinitesimale” del dettaglio, era “la retina”. Tuttavia, il suo 
“finito” non aveva nulla in comune con l’arte dei surrealisti, né sussisteva in lui alcunché di 
“criptografico”. Per la sua arte, Praz aveva parlato di “realismo magico” (dopo i recenti 
scritti su Antonio Donghi, 1962, n. 100; 1963, n. 98; 1964, n. 18, Mezio mette la lente su 
un altro artista calamitato dalle poetiche del “magico”); “a furia di precisione”, però, 
commenta il collaboratore de “Il Mondo”, il lavoro di De Francisco sbocca “in una sorta di 
esercizio astratto che al limite estremo diventa un giuoco di specchi come se le immagini 
fossero riflesse in un cristallo”. “In questo esercizio”, conclude Mezio, “c’è una vena di 
narcisismo molto simile a quella che colora l’illustrazione preraffaellita”: “in fondo anche 
la pittura di De Francisco è come lo stile Impero di Praz”, “una dilettazione morosa sul 




41. A. CEDERNA, L'assalto alle coste (“Il giardino d'Europa”), ibid., pp. 13-14. 
Cederna ragiona attorno “al problema dei litorali”, questione cui “è dedicato l’ultimo 
numero della rivista Casabella (gennaio 1964)”: “vi sono pubblicati i progetti di 
lottizzazione, realizzati o meno, di questi ultimi dieci anni, in zone che avrebbero dovuto 
da tempo rientrare in un piano dei parchi nazionali (Migliarino, Donoratico, Arenzano, 
Punta Ala, Gargano, Pineta di Classe)” (molti dei casi elencati erano già stati presentati ai 
lettori de “Il Mondo”, si veda per esempio 1962, n. 76; 1963, n. 10; sulle coste anche 1964, 
n. 166). Il testo che, nella rivista, accompagnava e commentava tali progetti era stato 
firmato “dall’architetto Francesco Tentori, con cui non si puo’ che concordare”.    
 
42. L. CECCHI PIERACCINI, Mauriac a Roma (“Aneddoti e occasioni”), ibid., p. 16. 
Tra i ricordi che si affastellano nel presente scritto, ne emerge uno che risale al marzo del 
1928: alla visita ad una mostra di opere di artisti fiamminghi raccolte al Museo di Villa 
Borghese, era seguita una colazione in casa Sarfatti. Tra i presenti, anche Achille Funi.   
 
43. L'INVITATO, Il nostro gusto (“I giorni”), ibid., p. 20. L’Invitato pone all’attenzione 
dei lettori de “Il Mondo” l’inchiesta sul “gusto degli italiani” condotta da Eugenio Battisti 
“e dalla sua allieva” Anna Maria Orazi. I risultati dell’inchiesta erano stati pubblicati 
nell’ultimo numero dell’Almanacco Bompiani. Agli italiani era stato chiesto non solo di 
prendere posizione in materia di arti visive, ma anche di specificare, per esempio, quale 
tipo d’automobile o “copertina di libro” preferissero.  
 
44. M. SALMI, Le porte del Duomo (“Lettere scarlatte”), XVI, 13, 31 marzo 1964, p. 
4. Mario Salmi, allora “vicepresidente del Consiglio Superiore delle Belle Arti”, rinfocola 
la polemica inaugurata sulle colonne de “Il Mondo” in relazione al “parere del Consiglio 
superiore delle belle arti contro le porte bronzee di Emilio Greco per la cattedrale di 
Orvieto” (sul problema avevano scritto al direttore de “Il Mondo” anche Gnudi e 
Ragghianti, 1964, nn. 29, 36; sul caso, inoltre, ancora Ragghianti, Salimbeni, ancora Salmi 
e Ragghianti, 1964, nn. 55, 61, 64, 76; infine, 1964, nn. 117, 124). 
 
45. M. D'AMICO, Ruskin sotto vetro (“Lettera da Londra”), ibid., p. 13. Impressioni 
suscitate dalla visita alla mostra “Ruskin and his circle, organizzata nelle sale dell’Arts 
Council Gallery con la consulenza di Sir Kenneth Clark” tra gennaio e febbraio del 1964. 
D’Amico pubblica alcuni passi della “prefazione” di Clark al “ricco catalogo”; tenta, in 
seguito, un inquadramento storico-critico dell’attività di Ruskin, e indugia sulla fortuna 
che, nel Novecento, avevano avuto i suoi testi. In conformità con i percorsi individuati 
dalla mostra, il collaboratore de “Il Mondo” dedica spazio anche alla “vita dell’uomo 
Ruskin” (nella quale spicca “la causa giudiziaria Whistler-Ruskin”), alla “fitta 
corrispondenza con quegli artisti che per primo Ruskin segnalò e protesse, gli alfieri del 
Rinascimento inglese, Burne-Jones, Hunt, Millais, Rossetti, Morris”, alle “appassionate 
lettere” dell’intellettuale dall’Italia.  
 
46. A. BOATTO, Scultura francese del Novecento, ibid., pp. 13-14. Recensione di 
Scultura francese moderna di Giuseppe Marchiori (Milano, Silvana editoriale d’arte, 
1963). “Più che ad una storia con quelle esatte motivazioni e raccordi rilevati che 
distinguono, ad esempio, proprio il panorama della scultura italiana moderna pubblicato 
nel 1953 dallo stesso Marchiori” (Scultura italiana moderna, Venezia, Alfieri), la Scultura 
moderna francese si informa di “una serie di profili di singoli artisti attivi entro lo spazio 
culturale e geografico di Parigi”: “certo collegati tra di loro da un disegno che però, lungi 
dal delineare una supposta tradizione francese, traccia le linee fondamentali della scultura e 
della cultura figurativa nell’Europa moderna”. Conclude una considerazione di carattere 
generale: riguardo alla scultura del secondo Novecento, scrive Boatto, era necessaria una 
“prospettiva globale che non soltanto ormai supera l’ambito francese, ma che addirittura 
dall’Europa si sta affacciando su di uno spazio in cui la stessa America innalza in scultura i 
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suoi meccanici oppure organici feticci”.  
 
47. A. CAMBRIA, Il fotografo della Bibbia (“Il terzo occhio”), ibid., p. 14. Ritratto di 
Ernst Haas, alcune foto del quale erano visibili al Moma di New York. Adele Cambria 
aveva incontrato il fotografo, con il quale aveva avuto un’interessante conversazione della 
quale, nel presente scritto, sono riportati alcuni passaggi. Le foto della Bibbia cui fa 
riferimento il titolo rimandano al film diretto da John Huston, per il quale Haas aveva 
lavorato ai Giorni della Creazione.  
 
48. A. CEDERNA, Un problema europeo (“Il bel paese”), XVI, 14, 7 aprile 1964, p. 
13. Cederna mette la lente sull’“opuscolo del Consiglio d’Europa di Strasburgo, che 
riproduce il rapporto presentato nel maggio 1963 dalla commissione culturale e scientifica” 
in materia di “difesa degli ambienti monumentali e paesistici e dei centri storico-artistici”. 
Era un “primo passo verso un’organizzazione internazionale”, che provvedesse “in modo 
organico” alla tutela di un “patrimonio comune”. “Il problema preliminare”, osserva il 
collaboratore de “Il Mondo”, è “quello di diffondere in strati sempre più vasti dell’opinione 
pubblica la coscienza della gravità della situazione”. Il Consiglio, in collaborazione con 
l’Unesco, aveva inoltre deciso “di organizzare una conferenza europea per la difesa e la 
valorizzazione dei centri storico-artistici, che dovrebbe tenersi a Venezia l’autunno 
prossimo”.  
 
49. P. BAROZZI, Le torri di Rodia (“Muratore in California”), ibid., pp. 13-14. “In 
quel paesaggio squallido, fatto di case polverose, case ad un piano, cumuli di rifiuti e rotaie 
di treni che costituisce i monotoni dintorni di Watts, a Los Angeles, come un miraggio si 
delineano le strutture fantastiche e scintillanti delle torri”. Barozzi si concentra sul progetto 
e sul suo autore, “un muratore italiano emigrato in America, Simon Rodia”. “Questa 
creazione unica, non è una strana follia, un’altra bizzarra produzione di un eccentrico 
artista folcloristico”: “meno strane di molte strutture di Gaudì, le torri di Rodia sono molto 
di più di un incontrollato assemblage di rifiuti”. “Le qualità artistiche sono evidenti 
ovunque”. “Il fascino di questa creazione sta nel fatto che non c’è nessun piano 
prestabilito, nessun calcolo, ma solo una risposta immediata alla necessità del momento”. 
Barozzi non dimentica di segnalare come, “ad eccezione di un piccolo gruppo di 
ammiratori”, il lavoro della “vita” di Rodia (lavoro che aveva tenuto impegnato l’italiano 
dal 1921 al 1954) “è stato ignorato, condannato e ridicolizzato”: se non fosse stato per “la 
costante appassionata battaglia” del “comitato per le torri” “contro la grettezza 
municipale”, esse “sarebbero state distrutte”.  
 
50. IL CONTE MOSCA, La scena illustrata, ibid., p. 19. Nello scritto del Conte Mosca, 
un breve accenno alla rivista “Jardin des Arts”, che nel numero di marzo era uscita con una 
raccolta di “omaggi” e “testimonianze” su Pablo Picasso. Tra i ricordi pubblicati, anche 
quelli di Arp e Cocteau.  
 
51. A. TODISCO, La muraglia di Gela (“Usi e costumi”), ibid., p. 20. Solo in quei 
giorni e dopo anni di insabbiamento, tornava visibile il monumento “più ben conservato 
che esista al mondo”, la muraglia greca del IV secolo, tratto occidentale di una “Maginot” 
che, “in origine, circondava tutta la città di Gela” (su Gela anche 1965, n. 84). 
 
52. L. CAMMARANO, Dopo l'avanguardia (“Un saggio di Bergel”), XVI, 15, 14 
aprile 1964, pp. 11-12. Ancorché non centrata su questioni prettamente storico-artistiche, 
la lettura dei fenomeni d’avanguardia operata da Bergel (Dopo l’avanguardia, Firenze, 
Vallecchi, 1963) è emblematica, se calata nel contesto dell’antimodernismo degli autori 
della pagina d’arte de “Il Mondo”: l’avanguardia, scrive Bergel, è un fatto “di specie 
inedita generato dall’anti-umanesimo e dall’anti-storicismo”. Sulla scorta delle medesime 
posizioni, anche in chiara discendenza dal pensiero crociano, erano state stroncate, nel 
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settimanale, le avanguardie del Novecento, dal Futurismo (si veda, a tal proposito, 1950, n. 
40; 1951, n. 26; 1954, n. 32; 1957, nn. 29, 64; 1959, n. 77; 1960, n. 67) alle ricerche 
astratte tra anni Cinquanta e Sessanta (emblematica la decisione da parte del critico de “Il 
Mondo”, Alfredo Mezio, di non occuparsi delle Biennali di Venezia a partire dalla seconda 
metà degli anni Cinquanta).  
 
53. A. MANFREDI, Le “calzebrache” di Piero (“La moda nella pittura”), ibid., p. 13. 
Recensione di Abbigliamento e costume nella pittura italiana (Roma, Bestetti), composto 
dei due volumi Rinascimento e Barocco e Impero (rispettivamente editi nel 1962 e nel 
1964). I due volumi, scrive Manfredi, si rivolgono “non solo al lettore in vena di svagarsi o 
alla specialista delle sartorie”: “interessa un po’ a tutti, perché contribuisce a penetrare 
nella vita del passato”. La chiusa è caustica, se si pensa alle battaglie contro l’arte astratta 
condotte sulle pagine de “Il Mondo” (per l’ultima riflessione sul problema, 1964, n. 52): 
“vien dunque spontanea la domanda: come se la caverà la pittura contemporanea con chi 
vorrà documentarsi sulla vita del nostro tempo, anche attraverso i quadri?”. 
 
54. A. CEDERNA, Dopo Nerone (“Il bel paese”), ibid., pp. 13-14. Cederna inaugura il 
proprio scritto ragguagliando i lettori de “Il Mondo” in merito alla “battaglia per la nuova 
legge urbanistica che dovrà mutare uno stato di cose che ci ha relegato finora all’ultimo 
posto fra i paesi civili”. In quelle settimane, il “mare di orrori” nel quale stava annegando il 
“Bel paese” era finito nel mirino di numerose testate giornalistiche europee. Nel presente 
scritto, il collaboratore de “Il Mondo” analizza “i giudizi contenuti nell’ultimo numero 
dell’Economist del 28 marzo” (non era la prima volta che Cederna impostava una disamina 
della situazione italiana attraverso il cannocchiale costituito dalla stampa estera; si veda, 
per esempio, 1958, n. 85; 1960, n. 118; 1962, n. 144). 
 
55. C. L. RAGGHIANTI, Le porte del Duomo (“Lettere scarlatte”), ibid., p. 14. 
Prosegue la polemica attorno al Duomo di Orvieto (per le tappe precedenti dello scontro, 
1964, nn. 29, 36, 44; a seguire, 1964, nn. 61, 64, 76, 117, 124). Il presente scritto si 
sostanzia di una puntuale e circostanziata replica a Salmi che, nel citato 1964, n. 44, aveva 
negato le responsabilità attribuitegli da Ragghianti nella lettera del 17 marzo.  
 
56. (n. f.), Il ministro e i corruttori (“Taccuino”), XVI, 16, 21 aprile 1964, p. 2. Ancora 
sulla legge urbanistica (il problema era prepotentemente salito alla ribalta ad inizio anno, si 
veda per esempio 1964, n. 5; per l’ultimo accenno di Cederna alla legge urbanistica, 1964, 
n. 54; sempre nel “Taccuino”, 1964, nn. 60, 68, 70, 77, 82). Gli autori della pagina politica 
de “Il Mondo” analizzano le parole pronunciate dal ministro Pieraccini nell’ambito di un 
convegno organizzato pochi giorni prima all’Eur. Va ricordato che il piano messo a punto 
da Pieraccini non avrebbe ottenuto la fiducia alla Camera.  
 
57. L. MITTNER, Un arco di vent'anni (“Revisione dell'espressionismo”), ibid., pp. 
11-12. L’espressionismo, attacca Mittner, “appartiene alla storia e vuol essere studiato 
nella sua ricca ed assai complessa storicità” (il presente scritto è il primo di una serie che 
comprende anche 1964, nn. 65, 73, 119, 120, 123). “Oggi”, continua, “possiamo dire che 
l’espressionismo fu cosa molto diversa da ciò che doveva sembrare ai contemporanei”. Da 
questo, “la necessità di un’accurata e paziente revisione del movimento intero”. In tale 
panorama, andava un plauso “all’iniziativa del Maggio Musicale Fiorentino”, che 
quell’anno avrebbe dedicato “una settimana alla musica, alla pittura ed alla poesia 
dell’espressionismo nella cornice di un congresso”. Il collaboratore de “Il Mondo” imposta 
una discussione generale sul movimento, ed affronta alcuni problemi relativi all’anno di 
nascita dello stesso, anche con riferimenti a riviste d’arte ed artisti (Kokoschka, Barlach, 
Kirchner).     
 
58. P. SCARPELLINI, Barocco veneziano, ibid., p. 13. In concomitanza con la “Mostra 
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del Seicento veneziano” organizzata nel 1959 a Ca’ Pesaro, si era tenuto un convegno 
“promosso dalla Fondazione Cini”;  per iniziativa del medesimo ente, “si raccolgono 
adesso i più importanti interventi in un libro molto interessante”: Barocco Europeo e 
Barocco veneziano, a cura di Vittore Branca (Firenze, Sansoni, 1963). Tra gli scopi del 
volume, appunto, quello di studiare il barocco veneziano nei suoi rapporti con quello 
continentale, “non solamente perché si potrà così aver la misura esatta del suo valore 
intrinseco, ma perché solo in tal modo sarà poi possibile meglio comprendere gli 
avvenimenti del secolo successivo”. Nel volume, anche contributi dedicati “all’architettura, 
alla musica”; “altri ancora toccano questioni di carattere generale”.  
 
59. A. CEDERNA, Ad bestias (“Il sacco di Roma”), ibid., pp. 13-14. Esordisce Cederna: 
“occorreva tenere un diario dello sfacelo di Roma, annotare mese per mese, anno per 
anno”, “le tappe della sua crescita obbrobriosa”: dai “nuovi quartieri costruiti in questo 
ultimo quindicennio”, definiti da Cederna “la vergogna d’Europa”, alle manomissioni 
messe in atto a Monte Mario (su Monte Mario, in precedenza, si veda 1955, n. 77; 1956, 
nn. 45, 56; 1957, n. 54; 1958, nn. 75, 80, 83, 87, 123, 133; 1960, nn. 17, 122; 1962, nn. 55, 
133). Proprio a quest’ultimo caso, il collaboratore de “Il Mondo” dedica maggiore spazio, 
chiedendosi “per cosa abbiano fatto il nuovo piano regolatore, dal momento che non fa che 
riprodurre il piano di trent’anni fa, quando più urgente sarebbe stato un intervento 
riparatore, in un quartiere che ha visto aumentare enormemente la popolazione”.  
 
60. (n. f.), Duello clandestino (“Taccuino”), XVI, 17, 28 aprile 1964, p. 2. Gli autori 
della pagina politica de “Il Mondo” riprendono il filo delle questioni urbanistiche impostate 
la settimana precedente (1964, n. 56; sul problema anche 1964, nn. 68, 70, 77, 82). In 
relazione a legge urbanistica e piano regolatore, sono registrati alcuni dei nodi attorno ai 
quali si era accesa la polemica tra il governo di centro-sinistra e le destre. 
 
61. R. SALIMBENI, Le porte del Duomo (“Lettere scarlatte”), ibid., p. 4. Anche 
Raffaello Salimbeni interviene nella querelle relativa al parere contrario del Consiglio 
superiore delle belle arti sulle porte bronzee progettate per la cattedrale di Orvieto (per le 
tappe precedenti dello scontro, 1964, nn. 29, 36, 44, 55; per quelle successive, 1964, nn. 
64, 76, 117, 124). Ad animare lo scontro era stato, soprattutto, il botta e risposta tra 
Ragghianti e Salmi. 
  
62. R. BARLETTA, Ben Shahn realista, ibid., p. 13. Barletta recensisce la “prima 
monografia italiana sul pittore americano Ben Shahn, dovuta a Mirella Bentivoglio, ed 
egregiamente stampata dall’Editore De Luca di Roma” (in precedenza, sull’artista, uno 
scritto di Alfredo Mezio della fine del 1962, n. 130). La monografia, scrive Barletta “è 
bene letta e meditata”. Aveva tuttavia il difetto d’ogni “critica d’ordine monografico”, vale 
a dire quello di “dissociare dal suo mondo una certa personalità artistica”. Restava cioè 
parzialmente evaso (l’autrice, spiega Barletta, “sfiora solo l’argomento nel capitolo 
intitolato L’occhio mediato, dove mostra il rapporto tra Shahn pittore e Shahn fotografo”) 
un problema dirimente: “quale apporto” Shahn “ha dato al realismo”. In conclusione, 
scrive Barletta, qui in accordo con le conclusioni cui era giunta Mirella Bentivoglio, 
“possiamo anche osservare che in Shahn il realismo passa attraverso la fotografia, come in 
Bacon passa soprattutto per il cinema”. E ancora, in piena tangenza con le posizioni 
espresse dagli altri autori de “Il Mondo”, refrattari allo snobismo delle avanguardie così 
come al formalismo: “la pittura tradizionalista e quella astratta, dinanzi a questo 
appropriamento del reale, per la via imitativa dei mezzi moderni di rappresentazione 
meccanica, si pongono certamente in una posizione in un certo modo conservatrice, e 
legata al gusto delle élites”: “ecco in che modo il realismo di Ben Shahn ci appare 
illuminato e socialmente, oltre che poeticamente, motivato”.  
 
63. A. CEDERNA, Amsterdam Roma (“Cronache dell'urbe”), ibid., pp. 13-14. 
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11 aprile, presso il ridotto dell’Eliseo, nell’ambito di un convegno indetto dalla sezione 
romana di “Italia Nostra” “sul verde nelle città”, erano intervenuti anche “due illustri 
funzionari del Comune di Amsterdam” (sull’urbanistica olandese, in precedenza, 1961, nn. 
139, 149, 158). Il confronto era imbarazzante: da un lato la capitale dei Paesi Bassi, “una 
delle città più verdi e più civili del mondo”; dall’altro, la “vergognosa situazione” di Roma. 
Segnale di un’inversione di rotta erano parse alcune dichiarazioni dell’assessore ai giardini 
che, nell’occasione, aveva ribadito “la necessità” di un piano organico del verde, e aveva 
informato “che nel bilancio del Comune per il 1964 sono stati stanziati un miliardo e 
mezzo per l’acquisto di Villa Doria Pamphilj, e un miliardo e mezzo per parchi attrezzati” 
(su Villa Doria Pamphilj, 1963, nn. 19, 29, 34, 47, 82, 83). 
 
64. M. SALMI, Le porte del Duomo (“Lettere scarlatte”), XVI, 18, 5 maggio 1964, p. 
8. Ancora sulla polemica relativa al Duomo di Orvieto, nel cui contesto Salmi aveva già 
avuto modo di scontrarsi con Carlo Ludovico Ragghianti (per l’intera sequenza degli scritti 
sul Duomo, 1964, nn. 29, 36, 44, 55, 61, 76, 117, 124). 
  
65. L. MITTNER, Astrattismo estatico (“Revisione dell'espressionismo”), ibid., pp. 11-
12. Secondo scritto della “revisione dell’espressionismo” a cura di Ladislao Mittner (per il 
primo scritto, 1964, n. 57). Nell’ambito di una discussione sulle “sostanziali somiglianze 
fra i poeti, i pittori ed i compositori dell’espressionismo”, il collaboratore de “Il Mondo” 
indaga in particolare sul “rapporto fra l’elemento lirico in senso stretto (valori tonali e 
coloristici in sé presi) e quello compositivo (linee-forza in contrasto le une con le altre e 
tutte insieme con i suoni ed i colori)”. In tale panorama, Mittner si concentra sull’arte di 
Kandinsky, nella cui opera è urgente “l’esigenza di una fusione della forma disegnata e 
della forma colorata”, ed “è essenziale il rapporto dinamico fra i vari centri di forza, 
cellule, grumi, figure embrionali di colori diversissimi disposti in modo sempre diverso 
nelle varie parti del quadro”.     
 
66. A. MARAZZI, Un pittore zen (“Incontro con Bissier”), ibid., p. 13. Julius Bissier 
aveva ricevuto Marazzi nella propria casa di Ascona. Tra gli argomenti di discussione, le 
mostre dell’artista, che in quei mesi si stavano susseguendo a ritmo frenetico in tutta 
Europa: “non riesco a seguire questo ritmo”, si era lasciato scappare Bissier, che aveva 
rivelato di avere presenziato di rado alle inaugurazioni delle proprie esposizioni. Nodo 
centrale della conversazione, l’influsso della cultura orientale sull’artista tedesco: lo Zen, 
soprattutto, che gli aveva insegnato “una completa fusione con la natura” e un processo di 
“spersonalizzazione” non dissimile da quello che aveva coinvolto gli “anonimi artisti delle 
cattedrali medioevali”. L’artista confessa, inoltre, il ruolo determinante giocato negli anni 
della sua formazione dai “primi astrattisti tedeschi”, Baumeister su tutti, oltre a Paul Klee. 
Bissier confida anche alcuni segreti relativi alla tecnica, ai colori ed ai tempi di esecuzione 
della propria pittura, e prende posizione riguardo alla “nuova pittura neo dada” e alla Pop 
Art: “è un ritorno alle cose, ed è positivo”; tuttavia, “non sono assimilate, non sono filtrate 
attraverso l’uomo”. “Si avverte in quelle parole”, scrive Marazzi, “il ricordo della fatica 
con cui Bissier ha cercato di spogliarsi della mentalità occidentale razionale”.      
 
67. A. CEDERNA, I Lincei e la natura (“Il giardino d'Europa”), ibid., pp. 13-14. Sul 
convegno che, il 13 e 14 aprile, l’Accademia dei Lincei aveva dedicato alla “protezione 
della natura e del paesaggio” (la settimana precedente, Cederna aveva messo la lente sul 
convegno indetto pochi giorni prima dalla sezione romana di “Italia Nostra”, 1964, n. 63; 
sul verde si veda almeno gli scritti di poco precedenti 1963, nn. 135, 155, 157; 1964, nn. 8, 
38, 41). Il contributo “più importante del convegno dei Lincei”, scrive Cederna, era la 
sottolineatura della “esigenza di considerare insieme natura e paesaggio, sottraendo 
quest’ultimo alla valutazione esclusivamente estetica che tanti disastri ha prodotto”. 
Nell’ambito del convegno, aggiunge il collaboratore de “Il Mondo”, non erano mancate 




68. (n. f.), Un socialista delicato (“Taccuino”), XVI, 19, 12 maggio 1964, p. 2. Gli 
autori del “Taccuino” affrontano nuovamente la questione della nuova legge urbanistica, e 
fanno luce sulla figura del ministro Pieraccini (di contenuto analogo, in precedenza, 1964, 
nn. 56, 60; a seguire, 1964, nn. 70, 77, 82). 
 
69. A. CEDERNA, L'esempio inglese (“Il giardino d'Europa”), ibid., p. 13. “Una tappa 
del soggiorno dell’on. Moro in Inghilterra è stata la visita ad Harlow, una delle otto città 
costruite nel dopoguerra intorno a Londra”. L’esperienza inglese, continua Cederna, è 
“esemplare”, a maggiore ragione sulla scorta del fatto che Moro “rappresentava il paese 
socialmente e urbanisticamente più arretrato d’Europa”. La nuova indagine sulla politica 
urbanistica in Inghilterra riprende alcuni aspetti presentati in scritti comparsi ne “Il 
Mondo” qualche anno prima (1959, n. 146; 1960, nn. 12, 53). In particolare, Cederna si 
concentra sulle otto “nuove città intorno a Londra”, “autosufficienti, residenziali e 
industriali” che, come “le città-satelliti di Stoccolma” (per le quali si veda 1963, n. 99, 
104), sono “l’opera dell’uomo per l’uomo”. 
 
70. (n. f.), Un'occasione perduta (“Taccuino”), XVI, 20, 19 maggio 1964, p. 2. Altro 
scritto centrato sulla nuova legge urbanistica e sulla figura del ministro Pieraccini, in quelle 
settimane nel mirino “della stampa benpensante” e dei difensori della “proprietà privata del 
suolo” (sul problema, in precedenza, 1964, nn. 56, 60, 68; in seguito, 1964, nn. 77, 82; la 
questione della nuova legge urbanistica era stata impostata per la prima volta sulle colonne 
de “Il Mondo” da Antonio Cederna, 1964, n. 5). 
 
71. M. CESARINI, La grossa ruspa (“La difesa del patrimonio artistico”), ibid., pp. 3-
4. “Nella seduta del 15 aprile scorso il Senato della Repubblica ha approvato a grande 
maggioranza il disegno di legge presentato dal ministro della Pubblica Istruzione”, già 
approvato dalla Camera dei Deputati a febbraio, “che prevede la costituzione di una 
Commissione parlamentare d’indagine per la tutela e valorizzazione del patrimonio” 
storico e naturale italiano (sulla commissione anche Cederna, 1964, n. 33; ancora Cesarini, 
1964, nn. 83, 91). Cesarini dedica qualche riga ai “danni incalcolabili” subiti dal 
patrimonio negli anni precedenti e, in relazione alla commissione, mette a fuoco le sue 
finalità e analizza alcuni articoli “della legge che l’ha istituita”. Per i commissari, il nemico 
operava su due fronti: “sul fronte della distruzione fisica pura e semplice”; su quello “della 
rovina parziale e della degradazione”.   
 
72. N. FRANK, Rue Cambon (“Aria di Parigi”), ibid., p. 9. Memorie e appunti sparsi da 
Parigi. Frank fa luce su un incontro con Jean Genet avvenuto nell’appartamento del Marais 
di Leonor Fini. Il collaboratore de “Il Mondo” era stato calamitato, in particolare, 
dall’abitazione piena “di gatti e sole” della pittrice.    
 
73. L. MITTNER, Il teatro totale (“Revisione dell'espressionismo”), ibid., pp. 11-12. 
Terzo scritto di Mittner dedicato all’espressionismo (fanno parte della sequenza i 
precedenti 1964, nn. 57, 65; la serie riprende con 1964, nn. 119, 120, 123). Nel presente 
articolo, il collaboratore de “Il Mondo” discute dell’arte di Kokoschka che, nel 1907, aveva 
dato vita alla “grottesca commedia d’avanguardia” della Sfinge e uomo di paglia e, nel 
1908, all’Assassino, speranza delle donne. A chiudere, qualche nota sull’influsso della 
“lezione kandinskiana” sul teatro espressionista.   
 
74. A. CEDERNA, Frottole urbanistiche (“Il bel paese”), ibid., p. 13. Cederna riprende 
la questione della nuova legge urbanistica, per la prima volta presentata all’attenzione dei 
lettori de “Il Mondo” nel gennaio del 1964 (n. 5) e in seguito oggetto di analisi da parte 
degli autori del “Taccuino” (1964, nn. 56, 60, 68, 70). Nel mirino del collaboratore de “Il 
Mondo” finisce, in particolare, la “cagnara” scatenata contro il ministro Pieraccini da parte 
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dei giornali della destra. Emblematico il caso del settimanale “Oggi” che, per mezzo di 
“una versione del tutto singolare di quel che è stato fatto in Inghilterra, in questi ultimi 
vent’anni”, aveva messo in atto una campagna denigratoria nei confronti della politica 
urbanistica del governo (il caso inglese era stato analizzato da Cederna in 1964, n. 69). 
 
75. S. RAY, Città nella storia (“Un libro di Mumford”), ibid., pp. 13-14. Ai libri di 
Mumford, esordisce Ray, ci si avvicina “con l’attenzione dovuta a chi, come lui, persegue 
con appassionato sforzo una ricerca alla luce di un ideale che riconosciamo nostro: quello 
di una scienza urbanistica come strumento per la configurazione di società sempre più 
autenticamente democratiche”. Nel presente scritto, il collaboratore de “Il Mondo” 
recensisce La città nella storia, “testé uscito in Italia, e già alla seconda edizione 
(Comunità, Milano 1963)”. “Per intendere compiutamente il senso delle tesi intorno al 
quale è costruito questo volume”, spiega Ray, è “opportuno richiamare in breve i concetti 
fondamentali dell’altro libro famosissimo di Mumford, La cultura delle città” (testo 
recensito sulle colonne de “Il Mondo”; si veda Battisti, 1954, n. 98). Principali difetti del 
libro e, in genere, “di tutta l’opera di Mumford”, il fatto che l’autore “pieghi il proprio 
vastissimo sapere secondo le opportunità dettate dalla sua tesi”, e che “leghi tra di loro, con 
rapporti immediati di causa ed effetto, fenomeni diversi retti in realtà ciascuno da leggi 
proprie”.    
 
76. C. L. RAGGHIANTI, Le porte del Duomo (“Lettere scarlatte”), ibid., p. 14. La 
polemica scatenata dal parere negativo del Consiglio superiore delle belle arti in merito alle 
porte bronzee per la cattedrale di Orvieto si arricchisce di una nuova lettera che Ragghianti 
scrive al direttore de “Il Mondo” (per le tappe precedenti della polemica, 1964, nn. 29, 36, 
44, 55, 61, 64; per le seguenti, 1964, nn. 117, 124).  
 
77. (n. f.), L'unico linguaggio (“Taccuino”), XVI, 21, 26 maggio 1964, p. 2. La 
questione della legge urbanistica è nuovamente affrontata dagli autori del “Taccuino” (in 
precedenza, sul tema, 1964, nn. 56, 60, 68, 70; a seguire, 1964, n. 82). La settimana 
precedente, anche Antonio Cederna aveva preso le difese del ministro Pieraccini (1964, n. 
74), bersaglio degli attacchi delle destre che difendevano gli interessi degli speculatori. 
Sulla questione anche Benevolo, 1964, n. 112.   
 
78. D. SFORZA, L'invito alla cultura (“Colonna antonina”), ibid., p. 9. Sforza analizza 
la trasformazione dei caratteri della mondanità romana, il proliferare di premi e cocktails 
letterari, la necessità di artisti e scrittori di adattarsi agli stravolgimenti in corso nella 
società capitolina (del rapporto stretto tra cultura e vita mondana secondo una prospettiva 
di “sociabilità”, dell’insistenza degli autori de “Il Mondo” sui luoghi oltreché sugli uomini 
della cultura del Novecento, sono testimonianza gli scritti centrati sul Caffè Aragno, 
ambiente nel quale, tra le due guerre, si era costituito il gruppo Pannunzio; a tal proposito, 
si veda almeno 1956, n. 67; 1957, n. 8; 1963, nn. 72, 98; 1964, n. 18).  
 
79. P. BAROZZI, La “Merzbau” di Schwitters, ibid., p. 13. Partendo dall’evocazione del 
Merzbau, allestito dall’artista a partire dagli anni Venti nel suo appartamento di Hannover, 
Barozzi traccia il profilo di Schwitters. Ne indaga gli anni della formazione, il ruolo 
all’interno del movimento Dada, le prese di posizione riguardo all’arte e, in particolare, 
all’arte del Novecento. Ne segue l’attività a partire dalla nascita del “Merz”: “Merz”, 
spiega Barozzi, “sta per libertà da tutte le lettere per amore della creazione artistica”; 
“libertà non intesa come arbitrio, ma come il prodotto di una disciplina interiore rigorosa”, 
“dando all’artista la possibilità di creare un quadro dal niente, mettendo in risalto come 
elementi della natura non artistici possano diventare elementi di un quadro se vengono 
usati in contrasto con altri elementi”. Il “Merz”, insomma, “è la somma totale dell’arte 
nelle sue varie forme”. Concludono lo scritto alcune note relative agli ultimi anni di vita e 




80. A. CEDERNA, Partenza da zero (“Cronache dell'urbe”), ibid., pp. 13-14. Cederna 
torna ad occuparsi del tema del verde pubblico (sul verde si veda almeno gli scritti di poco 
precedenti 1963, nn. 135, 155, 157; 1964, nn. 8, 38; il successivo 1964, n. 88; di argomento 
non dissimile, i due scritti che avevano messo a fuoco i temi dibattuti nell’ambito di due 
convegni indetti rispettivamente da “Italia Nostra” e dall’Accademia dei Lincei: 1964, nn. 
63, 67). Il collaboratore de “Il Mondo” afferma la necessità di effettuare alcune 
ricognizioni, “di cui le principali sono le seguenti”: “censimento del verde privato 
esistente”; “censimento del verde pubblico”; “censimento del verde e delle zone libere 
appartenenti a enti vari, a demani (militare, marittimo, ferroviario eccetera)”; “censimento 
del verde sportivo”.  
 
81. G. BALDINI, I palpiti ginnasiali (“Televisione”), ibid., p. 18. Nella pagina de “Il 
Mondo” dedicata alla televisione ed agli spettacoli, Baldini segnala quanto si era visto in 
una puntata della “rubrica televisiva” “Approdo”: sotto le telecamere era finito Alberto 
Burri, in mano una fiamma ossidrica, di fronte una “parete di plastica”, intento alla 
“fabbricazione” ed alla “distruzione creativa” di opere d’arte. 
 
82. (n. f.), La legge clandestina (“Taccuino”), XVI, 22, 2 giugno 1964, p. 2. Ultimo 
scritto della serie dedicata alla legge urbanistica (sul problema, in precedenza, per quanto 
attiene agli scritti comparsi nella pagina del “Taccuino”, 1964, nn. 56, 60, 68, 70, 77; a 
questi scritti si aggiungano quelli firmati da Antonio Cederna, 1964, nn. 5, 74). Nello 
stesso mese di giugno, la proposta di nuovo piano urbanistico avanzata dal ministro 
Pieraccini non avrebbe ottenuto la fiducia della Camera.  
 
83. M. CESARINI, Pochi e poveri (“La tutela del patrimonio storico-artistico”), ibid., 
pp. 3-4. Cesarini torna ad occuparsi della “commissione d’indagine per la tutela del nostro 
patrimonio storico-artistico” (sulla commissione, in precedenza, Cederna, 1964, n. 33, e lo 
stesso Cesarini, 1964, n. 71; in seguito, 1964, nn. 86, 91, 146). Il collaboratore de “Il 
Mondo” intende spianare “la strada” alla commissione, “prendendo in esame gli strumenti 
che sono attualmente a disposizione della comunità nazionale per salvare il suo prezioso 
patrimonio dalla distruzione fisica, dalle manomissioni e dalla dispersione”. “Strumenti 
legislativi”, prima di tutto; a seguire, lo “strumento tecnico-amministrativo”, il Ministero 
della Pubblica Istruzione e la direzione generale delle antichità e belle arti, che opera alla 
cura dei beni artistici attraverso soprintendenze. Spazio centrale è dato a musei e gallerie, 
alla “degradazione” del patrimonio in essi conservato, alle “carenze qualitative del 
personale” e dei “mezzi a sua disposizione”.     
 
84. L. CECCHI PIERACCINI, Lawrence e Casanova (“Aneddoti e occasioni”), ibid., 
p. 12. Leonetta Cecchi Pieraccini torna con la memoria al novembre del 1938, ad una cena 
in compagnia di Gino Sensani, artista fiorentino trasferito a Roma, e di Aldo Palazzeschi. 
Si sofferma, infine, su una conversazione avuta negli stessi giorni con Amerigo Bartoli ed 
Emilio Cecchi. Quest’ultimo si era lasciato andare ad una considerazione emblematica 
dell’antimodernismo degli uomini che gravitavano attorno a “Il Mondo”: “gli avanguardisti 
hanno sempre sfilato, e i pittori sono sempre rimasti chiusi nello studio a risolvere la 
giustezza di un tono”. 
 
85. A. CORTE, Il genio incompreso, ibid., p. 13. A Parigi, Corte si reca alla presentazione 
del “Journal d’un génie” di Salvador Dalì. Poche le note di rilevanza storico-artistica; 
spazio precipuo è dato alle stranezze dell’artista, all’aspetto mondano dell’evento. 
Sottolineato il ritardo con il quale Dalì si era presentato alla sede fissata per la 
presentazione; l’atteggiamento evasivo nei confronti dei punti sollevati dai giornalisti in 
sala; la scelta di dire poco del libro e, tuttavia, di prendere posizione su questioni politiche, 
tra le quali la successione di Franco in Spagna. Chiudono la conferenza stampa alcune 
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allusioni, alcune “rivelazioni fulminanti” calate alla rinfusa dall’artista: “da Freud a Breton, 
da Clovis Trouille alla necrofilia, dal surrealismo al pompierismo”, fino a dichiarazioni 
quali: “il solo pittore possibile, oggi, sono io. Picasso va bene, ma è un genio inferiore 
perché è solo demoniaco, mentre io sono anche angelico” (di Dalì, erano sempre state 
presentate ai lettori de “Il Mondo” le bizzarrie, più che la qualità della pittura; per 
inquadrare la linea antisurrealista mantenuta, fin dai primi anni, dagli autori del 
settimanale, si veda, per esempio, 1949, nn. 18, 33; qualche accenno a Dalì anche in 1964, 
n. 138).   
 
86. A. CEDERNA, Gli italiani e l'Italia (“Il giardino d'Europa”), ibid., pp. 13-14. “Due 
fatti di grande importanza hanno riacceso il dibattito in corso da anni sulla sorte dei valori 
artistici e naturali”, “dopo un così lungo periodo di malgoverno”: “l’approvazione della 
legge che istituisce una commissione parlamentare mista per la conservazione del 
patrimonio” (sulla commissione si veda almeno 1964, nn. 33, 71, 83), “e il progetto di una 
nuova legge urbanistica generale” (sulla nuova legge, oltre agli scritti di Cederna, frequenti 
erano state le prese di posizione degli autori del “Taccuino”: a tal proposito si veda, 
rispettivamente, 1964, nn. 5, 74; 1964, nn. 56, 60, 68, 70, 77, 82; si veda anche Benevolo, 
1964, n. 112). Accanto a Cederna, in alcuni articoli comparsi sulla “Stampa” avevano 
mostrato “fiducia sulla possibilità pratica che le cose migliorino” anche Arturo Carlo 
Jemolo e Paolo Monelli. 
 
87. L. SINISGALLI, Carte lacere, ibid., p. 20. Tra gli appunti letterari di Sinisgalli, alcuni 
sono riservati alla “civiltà delle macchine”, i cui meriti erano quelli di avere garantito il 
“trionfo della dissipazione, dello spreco, contro la taccagneria e lo snobismo”, e “la 
sconfitta del superuomo”, giacché “il successo tecnico è una conquista di squadra”. E 
ancora, qualche riga dedicata all’arte di Tàpies, cui “non interessa la materia prima ma i 
manufatti, intonaci, travi, porte, abiti frusti”; egli “non fa rigatteria e neppure trofei”, “le 
sue opere fanno una barricata contro il sentimentalismo”. Seguono alcune osservazioni 
riguardo ai testi di Argan (che, secondo Sinisgalli, “descrive freddamente il processo, 
descrive i movimenti”, “dà lezioni di cinetica”) e qualche notazione sull’arte di Rothko, il 
quale “è per l’analisi, la prudenza”: “non divora, mastica”, “è sano, è semplice”, e “dietro 
le sue tele ci potrebbe essere il paradiso”. Concludono lo scritto alcuni riferimenti all’Arte 
Spaziale (“un buco nel vuoto è un’idiozia, ma è forse l’unica immagine dell’antimateria”), 
in particolare in riferimento al manifesto del 1950.   
  
88. A. CEDERNA, L'Italia e il deserto (“Il giardino d'Europa”), XVI, 23, 9 giugno 
1964, p. 13. Ancora sul verde pubblico (sul tema, in precedenza, 1963, nn. 135, 155, 157; 
1964, nn. 8, 38, 41, 80; di analogo contenuto, anche i due scritti che avevano messo a 
fuoco i temi dibattuti nell’ambito di due convegni indetti rispettivamente da “Italia Nostra” 
e dall’Accademia dei Lincei: 1964, nn. 63, 67). Cederna constata che, per la “creazione 
continua di nuovo verde”, “enormi” erano “gli ostacoli da superare perché il nostro paese 
possa compiere i primi passi: sul piano tecnico-culturale”, “sul piano politico”, “sul piano 
psicologico-sociale”. In conclusione, alcune osservazioni su Fabbisogno del verde in 
Italia, studio a più mani comparso qualche settimana prima in “Casabella” (n. 286, aprile 
1964).   
 
89. G. ARMANDI, L'avventuroso Apollinaire, ibid., p. 14. “Uno dei più sostanziosi 
contributi alla conoscenza” di Apollinaire, esordisce Armandi, “è il volume Vita cubista di 
Cecily Mackworth che, apparso nel 1961 in Inghilterra, è arrivato oggi sul nostro tavolo, 
tradotto da Giovanna Chiti ed edito da Rizzoli” (Milano 1964; per i precedenti scritti di 
Mezio su Apollinaire, si veda 1957, n. 20; 1961, n. 20; sull’intellettuale francese si era 
fermato anche Raimondi, per esempio in 1955, n. 58 e 1957, n. 40). L’autrice, scrive 
Armandi, “si è trovata davanti al personaggio Apollinaire non impreparata a riceverne i 
riverberi (ha scritto, tra gli altri, un significativo saggio su Villon)”; nel volume, un quadro 
500 
 
della “Parigi letteraria e rumorosa dei primi anni del secolo”.  
 
90. S. REA, Colpo secco (“Aria di Napoli”), ibid. Rea denuncia alcuni casi di 
manomissione o sventramento avvenuti negli anni precedenti a Napoli. In particolare, 
segnala il caso del “palazzo settecentesco” Carafa di Roccella in via dei Mille: pagata da 
un imprenditore intenzionato a costruire “un moderno alveare sulle rovine” del palazzo, 
una “squadra di guastatori” aveva distrutto “elementi decorativi, sovrastrutture dei balconi, 
intonaco della facciata”. Solo tre giorni più tardi si era registrato l’intervento del 
Commissario Straordinario, quattro giorni più tardi la comparsa del ministro della Pubblica 
Istruzione.   
 
91. M. CESARINI, La legge da rifare (“La tutela del patrimonio storico-artistico”), 
XVI, 24, 16 giugno 1964, pp. 3-4. Cesarini conclude il ragionamento sulla commissione 
parlamentare d’indagine per la tutela e valorizzazione del patrimonio storico e naturale 
inaugurato il 19 maggio (1964, n. 71; sulla commissione anche 1964, nn. 33, 83, 146). Il 
collaboratore de “Il Mondo” auspica “un intervento serio, rapido e globale” riguardo alle 
“migliaia di chilometri di coste da salvare, interi comprensori paesistici e parchi da 
tutelare”; chiede, inoltre, attenzione su “un problema sempre completamente trascurato, 
che è quello della tutela dell’illustre, prezioso patrimonio delle arti minori e delle tradizioni 
popolari” (questione approfondita in 1964, n. 148).  
 
92. D. COURIR, Una città malata, ibid., p. 13. “Nei giorni scorsi Urbino ha ospitato un 
gruppo di studiosi e di artisti per una discussione libera sul tema: Il futuro dei centri 
storici”.  Courir non aveva partecipato al dibattito, tuttavia auspicava che “vi sia stato 
qualcuno a richiamare l’attenzione sulle condizioni allarmanti della città” (per le prime 
denunce lanciate sulle colonne de “Il Mondo” circa la situazione urbinate, 1957, nn. 77, 
93). Urbino è, “come Venezia, una città profondamente malata: basta, andando in giro, 
guardare le mura dei suoi vecchi palazzi”, cogliere i segni “della degradazione, le sottili 
fratture, le piccole frane”. “La verità”, conclude il collaboratore de “Il Mondo”, “è che tutte 
queste alterazioni gravissime” sono “i frutti dell’indolenza con la quale si amministra il 
nostro patrimonio artistico”. “Urbino ha bisogno di una legge speciale”, “se [la] si vuole 
veramente strappare al declino”. 
 
93. A. MANFREDI, Il sortilegio di Morandi, ibid. Recensione del Giorgio Morandi 
pittore a cura di Lamberto Vitali, monografia “presentata in splendida veste” “dalle 
Edizioni Del Milione” (Milano 1964; sul volume anche 1965, n. 54). Alcune note sul 
volume firmato da Vitali sono precedute da un inquadramento storico-critico dell’arte di 
Morandi, arte che “comunque tu reagisca”, “non ti riesce pienamente accessibile: quasi che 
sfugga qualcosa al convenzionamento critico, oltre che allo sguardo”. Sicchè “l’arte del 
pittore bolognese” non “contrasta con la tormentosa interpretazione della natura e della 
realtà ch’è propria del nostro tempo”. Anziché “fuori dal tempo”, Morandi “potrà 
includersi” “nella schiera di coloro che hanno profondamente inciso nell’arte convulsa del 
secolo”, mai “passando un colpo di spugna sulla realtà: ma – e sul piano estetico n’è 
l’equivalente – salvandola come per una caratteristica assonanza che sembra iscrivere, sul 
rovescio di questa realtà, immagini e forme. Svuotate, quindi, dell’intima dinamica che le 
fa direttamente partecipi della natura”. Curioso che la recensione di Manfredi esca il 16 
giugno, due giorni prima della scomparsa di Giorgio Morandi: coccodrillo in ricordo 
dell’artista è 1964, n. 99.    
 
94. D. SFORZA, Cemento e pionieri (“Colonna antonina”), XVI, 25, 23 giugno 1964, 
p. 9. Sulla situazione del territorio di Ostia e del Lido di Roma, che a causa della 
“privatizzazione delle spiagge, l’invasione del cemento armato e del filo spinato, la 
volgarità delle costruzioni e degli impianti balneari”, l’abbattimento delle pinete “è 
divenuto uno dei più squallidi quartieri cittadini, preda di una speculazione che non 
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conosce limiti”. Eppure, continua Sforza, “soltanto una decina di anni fa, Ostia poteva 
essere ancora salvata da un intelligente intervento pianificatore”. “Bisogna dire che se 
Ostia si salvò dai guasti per tanto tempo, anche dopo che Mussolini volle portare l’urbe a 
fare i bagni di mare, fu forse perché la comunità dei ravennati originari tenne sempre a non 
mescolarsi con le cose e le istituzioni della metropoli vicina”.  
 
95. C. SAVONUZZI, Il supermercato della pop-art, ibid., p. 13. Dopo gli affondi di 
Barozzi e Marmori (1963, nn. 81, 153; per Barozzi, si veda anche 1965, n. 32), anche 
Savonuzzi mette la lente sul fenomeno Pop art. Se l’occasione era costituita dalla “Pop-
Opera” presentata il 18 di giugno alla Fenice (scene di Robert Rauschenberg), lo scritto del 
collaboratore de “Il Mondo” si informa di una discussione generale sul movimento e sui 
suoi artisti (nessun accenno, significativamente, allo spazio concesso agli artisti Pop 
nell’ambito della trentaduesima Biennale). Discussione che muove dalle origini del Pop 
fino ad arrivare ai protagonisti italiani del movimento: dai torinesi Mondino e Pistoletto ai 
romani Schifano e Festa. Più che sulla situazione americana, Savonuzzi si concentra sul 
centro europeo “di propaganda e raduno” Pop, vale a dire Parigi. Si sofferma sui luoghi e, 
soprattutto, sugli uomini: dalla gallerista Ileana Sonnabend agli artisti Erik Dietman e 
Claes Oldenburg. Savonuzzi indugia anche sul significato della sigla: “cosa voglia davvero 
dire Pop-Art non lo so”; “ma escludo, tuttavia, che voglia significare popolare nel senso 
che in pittura o scultura o letteratura o musica si è usato finora per pittori, scultori, scrittori 
o musicisti ingenui, artigiani, domenicali. Candidi, insomma”. I “popartisti”, infatti, 
tengono “soprattutto alla loro sofisticata interpretazione della cultura di massa”: “non è 
dunque l’ironia cattiva, la distruzione crudele dei vecchi Dada. Non è, neppure, un 
metafisico-scientifico”. Savonuzzi cita Argan (il 1964 è l’anno della sua Salvezza e caduta 
nell’arte moderna, Milano, Mondadori), e afferma che il movimento si collocava nel 
“disperato e disperante tentativo di uscire dalla antitesi apparente tra informale e design”. Il 
problema, però, era fare procedere di pari passo le “teorie e programmi” con i “risultati”: e 
con la Pop-Art, si chiede il collaboratore de “Il Mondo”, i risultati “quali sono, cosa 
sono?”. Analizzata, in seguito, l’arte di Dine, Johns, Rauschenberg, Segal, Lichtenstein, 
Wesselman, Warhol. Il Pop, conclude Savonuzzi, è “la impossibile poesia grezza della vita 
americana: e artisti popolari costoro lo sono certamente, allora, nel senso d’essere 
autarchici, di nutrirsi soprattutto di tipiche immagini locali”. Però, nello snobismo dei suoi 
interpreti, “l’arte e la vita” “restano ancora divisi, e il problema rimane semplicistico, ossia 
sbagliato”.       
 
96. A. CEDERNA, Bilancio deludente (“Il piano di Roma”), ibid., pp. 13-14. “È passato 
un anno e mezzo da quando l’amministrazione romana” “adottò il nuovo piano regolatore”: 
“dobbiamo riconoscere che il bilancio delle realizzazioni è largamente negativo” (per gli 
ultimi scritti sul piano, 1962, nn. 10, 26, 74, 88, 155; 1963, nn. 1, 12; a seguire, 1964, n. 
169). “Lasciamo da parte i gravi difetti di impostazione del piano”, scrive Cederna, e 
“limitiamoci a rilevare le principali inadempienze del Comune”. Tra queste, quelle relative 
alla “grande arteria a carattere direzionale nel settore orientale”; alla “acquisizione e la 
sistemazione del parco dell’Appia Antica”; alla liquidazione dell’“ente autonomo Eur”; 
alla “nomina delle nuove commissioni edilizia e urbanistica”. Qualche riga, infine, sugli 
impegni rispettati, tra cui “il piano delle zone da destinare all’edilizia economica e 
popolare”.  
 
97. L'INVITATO, Leonetta (“I giorni”), ibid., p. 20. Erano da poco stati raccolti in volume 
i ricordi dell’Agendina di guerra di Leonetta Cecchi Pieraccini (Milano, Longanesi, 1964). 
L’Invitato, che traccia il profilo di Leonetta, sottolinea come ad avviare la donna alla 
scrittura fosse stato Leo Longanesi: i due si erano incontrati a casa di Roberto Longhi. 
Sulle prime, la reazione di Leonetta non era stata entusiasta: “non ero io quella che 
scriveva, nella famiglia Cecchi. Io dipingevo”. Anche nelle pagine pubblicate su “Il 
Mondo”, la Cecchi Pieraccini aveva più volte richiamato all’attenzione dei lettori la figura 




98. (n. f.), Sopravvenute circostanze (“Taccuino”), XVI, 26, 30 giugno 1964, p. 2. “Il 
cardinale patriarca di Venezia Giovanni Urbani, ha formalmente diffidato i cattolici – 
chierici, sacerdoti, religiosi e religiose – dal visitare la trentaduesima Biennale d’arte 
internazionale”, “giudicando la qualità di molte opere esposte del tutto sconveniente”, 
“viziate da un profondo vizio intellettualistico” e da “disordine morale”. Gli autori della 
pagina politica del “Taccuino” associano la presa di posizione del cardinale a quelle di 
Krusciov, e ribadiscono la convinzione che “la democrazia è incompatibile con l’estetica di 
Stato” (in precedenza, sul rapporto tra politica ed arte, si veda 1964, n. 20, in relazione alle 
prese di posizione dei cattolici; 1963, nn. 41, 50, 64, 70, 100, per quelle più recenti dei 
comunisti).  
 
99. C. SAVONUZZI, Ricordo di Morandi, ibid., p. 13. Il ricordo di Morandi firmato da 
Savonuzzi si colloca a pochi giorni dalla scomparsa dell’artista, e a due settimane dalla 
recensione firmata Antonio Manfredi del Giorgio Morandi pittore di Lamberto Vitali 
(1964, n. 93; alcuni scritti su Morandi sarebbero comparsi ne “Il Mondo” un anno più tardi, 
a partire da 1965, n. 43). Il presente scritto è sbilanciato dal lato dell’uomo Morandi, più 
che da quello dell’artista. Savonuzzi ne descrive alcuni aspetti caratteriali, alcuni vezzi, 
certe abitudini: “Morandi, dopotutto, era anche un mistero, per noi più giovani”. 
Compaiono, nello scritto, alcuni dettagli sul rapporto tra Morandi e De Pisis, su quello tra 
Morandi e gli allievi e, soprattutto, tra l’artista e la sua città: “in fondo la città, Bologna, lui 
la ignorava. Diciamo che Morandi voleva solo essere se stesso”. Qualche riga è riservata 
alle “villeggiature” a Grizzana, nell’Appennino, e a Merano. Firenze, invece, per Morandi 
“era orribile”; “Roma non doveva averla troppo in simpatia”. Seguono alcune note sullo 
studio dell’artista: “nell’ingresso i disegni di Rousseau, un’incisione di Ingres, un 
frammento di Vitale, un frammento bassanesco”. Morandi, conclude Savonuzzi, “ha 
traversato cinquant’anni di pittura d’Italia con la sua pittura così italiana, che poteva 
nascere solo qui”.    
 
100. A. CEDERNA, Il caso di Orvieto (“Una questione di principio”), ibid., pp. 
13-14. La polemica relativa al Duomo di Orvieto, transitata anche sulle colonne de “Il 
Mondo” (1964, nn. 29, 36, 44, 55, 61, 64, 76; in seguito anche Mezio, n. 117), è ripresa nel 
presente scritto da Antonio Cederna. Sulla scorta del principio della “illegittimità di ogni 
violenta intrusione di nuovi elementi nella compagine di un organismo antico”, egli 
definisce una “iniziativa deplorevole” quella di commissionare “allo scultore Emilio Greco 
l’esecuzione di tre porte in bronzo da collocare in facciata”. Cederna ricostruisce i passaggi 
salienti della polemica, fino alla lettera che studiosi, critici d’arte e architetti avevano 
inviato al ministro dell’Istruzione per riaffermare la gravità dell’errore e “ribadire la 
questione di ordine generale”.  
 
101. A. BOATTO, Grosz attuale, XVI, 27, 7 luglio 1964, p. 13. Dell’arte di 
George Grosz si era ripreso a parlare sulla scorta delle mostre che, “in Italia ed in 
Germania, si sono fatte frequenti”, muovendo interesse “non solo presso gli artisti e la 
critica, ma anche presso larghe zone di pubblico” (la questione Grosz era tornata centrale 
sulle colonne de “Il Mondo” all’inizio dell’anno precedente, in occasione della condanna 
per oscenità subita da alcune riproduzioni dell’artista pubblicate nel catalogo stampato 
dalla Galleria l’Obelisco in occasione di una mostra di disegni; si veda, a tal proposito, 
1963, nn. 16, 20). Boatto scrive di Grosz anche in funzione della “generale tendenza che 
ripropone all’arte figurativa la necessità di intervenire nella dimensione sociale, con la 
cronaca e la vita di tutti”, in un nuovo accordo tra “contenuti e strumenti formali” auspicato 
più volte dagli autori de “Il Mondo”, intenzionati a segnare la via di una rappresentazione 
sganciata dagli schemi da una parte di un naturalismo frusto, dall’altro del realismo sociale 
(sulle medesime posizioni, poche settimane prima, si era per esempio mosso Alfredo 
Todisco, 1964, n. 24). Il collaboratore de “Il Mondo” inaugura il proprio testo con un 
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commento ad alcune considerazioni inserite all’interno del volume Deutschland über Alles: 
85 opere tra il 1913 e il 1936 “scelte da Antonio Del Guercio” (Roma, Editori Riuniti, 
1963).  
 
102. A. CEDERNA, Ordine di demolizione (“Mirabilia urbis”), ibid., pp. 13-14. 
“In questo mese di giugno”, attacca Cederna, “avremmo dovuto assistere” “alla 
demolizione, secondo quanto ordinato dal sindaco il 16 maggio scorso, della villa abusiva 
costruita dall’architetto Luigi Moretti per la marchesa Poli Liliana vedova Gerini in mezzo 
ai ruderi del medievale castello Caetani presso la Tomba di Cecilia Metella, sulla Via 
Appia Antica” (sul caso, in precedenza, 1964, nn. 16, 26). “Com’era da aspettarsi”, però, 
“la demolizione non c’è stata”: a mettersi di traverso, scrive Cederna, “proprietari e 
speculatori”; “quel che è davvero incredibile”, però, era che il progetto della villa fosse 
“stato approvato dalla soprintendenza degli uffici comunali” e dalla “commissione 
edilizia”.  
 
103. A. ARBASINO, La falena di El Paso (“Lettere americane”), XVI, 28, 14 
luglio 1964, pp. 11-12. Alla fine del proprio diario americano, Arbasino discute alcune 
conclusioni cui era giunto Cesare Brandi nel testo preparato per la conferenza “ancora 
inedita” Lo spettatore integrato, testo di cui il collaboratore de “Il Mondo” poteva valersi 
“per gentilissima concessione dell’autore”. Tra le considerazioni di estetica di Brandi, una 
ridiscussione del principio crociano dell’identità tra intuizione ed espressione (in 
particolare, Brandi “avanzava il sospetto che il processo della creazione artistica abbia 
finito per rivelarsi assai più lungo e complicato di quella folgorazione”); alcune 
considerazioni circa “l’astrattismo”, “il primo sintomo dell’intenzione dell’artista a 
chiamare in causa lo spettatore”, seguito dappresso dall’informale, che attirava lo 
spettatore “nel frangente stesso, nel turbine… della creazione”. Conclude lo scritto una 
riflessione sulla lettura brandiana del ritorno alla figurazione promosso dal Neo-Dada, nelle 
cui opere “l’immagine vale non per sé, ma ancora per la cosa che rappresenta”.  
 
104. A. MANFREDI, La terra tra i due fiumi (“Arte della Mesopotamia”), ibid., 
p. 13. Recensione del volume di Eva Strommenger L’arte della Mesopotamia (Firenze, 
Sansoni, 1963, fotografie di Max Hirmer). Nell’edizione italiana, il testo era stato tradotto 
da Maria Teresa Franci e Camilla Faralli. 
 
105. S. RAY, Problemi della città, ibid., pp. 13-14. Ray, che qualche settimana 
prima aveva recensito La città nella storia di Mumford (1964, n. 75), nel presente scritto si 
concentra sul “cinquantesimo quaderno” della rivista “Ulisse”, dedicato a I problemi della 
città (Firenze, Sansoni, 1963). La rivista, scrive Ray, “già aveva dimostrato negli anni 
passati (con le monografie Il problema della casa in Italia, n. 8, e Difendiamo il 
patrimonio artistico, n. 27) di possedere una viva sensibilità per le questioni inerenti alla 
civiltà urbana”. “I nomi degli autori (a parte quello tristemente noto di Ugo D’Andrea, 
inserito forse a titolo di curiosità) sono fra i migliori”: tra gli altri, Giulio Carlo Argan, 
Pierre George, Luigi Piccinato, Leonardo Benevolo, Italo Insolera” (su Ugo D’Andrea, gli 
autori de “Il Mondo” non erano mai stati teneri; si veda, a titolo esemplificativo, 1959, nn. 
28, 34).  
 
106. A. TODISCO, Critiche a Milano (“Usi e costumi”), ibid., p. 20. Nell’ambito 
di un dibattito centrato sul tema “Manca a Milano una politica culturale?”, alcuni 
intellettuali avevano affondato i colpi nei confronti della amministrazione comunale 
meneghina, rea di non avere dato seguito, nella prima metà degli anni Sessanta, alle mostre 
ed iniziative curate nel corso del decennio precedente (Todisco porta gli esempi di mostre 





107. L'INVITATO, Otto Biennali (“I giorni”), ibid. Sulla presentazione romana di 
Arte d’oggi: storia di otto Biennali di Virgilio Guzzi (Roma, Canesi, 1964). Nello scritto 
dell’Invitato, accanto a quella dell’autore del volume, troneggia la figura di Mino Maccari, 
Presidente dell’Accademia di San Luca e vignettista de “Il Mondo”: era stato proprio 
Maccari, infatti, ad introdurre l’opera di Guzzi. L’occhio dell’Invitato scivola 
continuamente dai due al pubblico convenuto. In sala “sembravano tutti d’accordo con 
Guzzi, con la sua polemica contro la pittura moderna”. Compito di Maccari, che doveva 
“parlare del libro”, era dire qualcosa che “non ferisse troppo i colleghi”.   
 
108. A. CORTE, Van Gogh a Auvers, XVI, 29, 21 luglio 1964, p. 13. Corte, ad 
Auvers in visita alla “mansarda” nella quale Van Gogh si era trasferito nel 1890 e – alla 
ricerca dei luoghi frequentati dal pittore – al caffè “a basso”, che “si apre a livello della 
strada”, ripercorre idealmente gli ultimi mesi di vita e di attività dell’artista. Alcuni 
aneddoti sono ricostruiti attraverso le lettere che Van Gogh aveva scritto al fratello Theo; 
spazio è dato alle frequentazioni dell’artista con il medico Gachet, alle sue visite a Parigi 
ed ai contatti con Toulouse-Lautrec e Émile Bernard. Infine, qualche appunto sulla sua 
morte, che ha preceduto di poco quella del fratello Theo, e sulla loro sepoltura: “i due 
fratelli finiranno più tardi con l’avere qui una tomba gemella, due tumuli coperti di edera”.    
 
109. A. CEDERNA, Milano e Bologna (“Fronte del verde”), ibid., pp. 13-14. Sul 
verde a Milano e Bologna (sul tema del verde, in precedenza, 1963, nn. 135, 155, 157; 
1964, nn. 8, 38, 41, 63, 67, 80, 88). In relazione a Milano, Cederna si sofferma sui risultati 
dello “Studio verde”, l’“indagine promossa dal Comune, dalla Provincia, dalla Cassa di 
Risparmio, con la collaborazione degli Architetti” (sullo “Studio” anche 1964, n. 19): 
ragiona, in particolare, sulle conclusioni cui gli estensori del progetto erano giunti e sulle 
“quattro categorie” in cui avevano diviso il verde: “di protezione”, “di riserva 
metropolitano”, “spazi verdi attrezzati”, “parco nazionale”. Su Bologna, alcune 
considerazioni in merito alla ricerca “in corso da due anni”: tra gli architetti coinvolti, 
anche Insolera (sulla città anche 1964, n. 134).  
 
110. (n. f.), Il mito, XVI, 30, 28 luglio 1964, p. 10. Pubblicati alcuni passi di un 
articolo dello “storico dell’arte Douglas Cooper”, comparso “nel supplemento letterario del 
Sunday Times”: “New York capitale mondiale dell’arte, è un mito fabbricato negli Stati 
Uniti”; “quello che si puo’ dire, è che a New York si spende più denaro che in qualsiasi 
altra parte del mondo per comprare quadri”; “New York non produce nemmeno i migliori 
quadri americani, i migliori artisti americani trovandosi per lo più all’estero”. 
L’insofferenza nei confronti dell’imperialismo culturale americano e della presunzione 
newyorchese aveva connotato gli scritti d’arte de “Il Mondo” fin dai primi anni di vita del 
settimanale: si veda, per esempio, 1950, nn. 51, 78. 
 
111. A. CEDERNA, Quindici anni dopo (“La conservazione dei centri storici”), 
ibid., p. 13. Cederna ripercorre la storia urbanistica del secondo dopoguerra in Italia. Dalle 
complicate vicende dei piani urbanistici di Roma, Milano, Venezia e Firenze, alla 
progressiva “presa di coscienza da parte della cultura”, che aveva sempre dovuto scontrarsi 
con “l’ottusità delle forze politiche dominanti”. Il collaboratore de “Il Mondo” segnala 
alcuni convegni ed alcune delle più significative pubblicazioni firmate da architetti ed 
urbanisti, e dedica spazio alle più importanti “campagne di stampa” a tutela dei centri 
storici e del verde pubblico. Conclude affermando che “oggi anche le amministrazioni 
locali cominciano a rendersi conto dell’importanza vitale del problema”: “nonostante la 
resistenza delle forze interessate alla rapina, non c’è ragione di essere troppo pessimisti per 
l’avvenire”.   
 
112. L. BENEVOLO, La legge urbanistica, XVI, 31, 4 agosto 1964, pp. 1-2. 
Benevolo interviene a proposito della “nuova legge urbanistica”, la cui sorte “è ancora 
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oscura” (il problema era stato più volte posto all’attenzione dei lettori de “Il Mondo” da 
parte degli autori del “Taccuino”, 1964, nn. 56, 60, 68, 70, 77, e di Antonio Cederna 1964, 
nn. 5, 74, 86). Dei testi di legge redatti negli anni precedenti, solo quello di Pieraccini “ha 
avuto un inizio di discussione in Parlamento”. Il collaboratore de “Il Mondo” spiega come 
il problema “non è un’improvvisazione di oggi ma ha origini lontane… ed è intimamente 
legato alla storia della moderna cultura urbanistica”. Storia che Benevolo ricostruisce a 
partire dagli anni Venti, confrontandola con quella di “paesi civili” come l’Inghilterra, che 
aveva capito per tempo la necessità di saldare legislazione “urbanistica e fondiaria”. 
 
113. (n. f.), Le due campane (“Taccuino”), ibid., p. 2. Nell’analisi dei giudizi che 
alcune testate giornalistiche avevano dato a proposito del “nuovo governo Moro”, qualche 
accenno al problema della “legge urbanistica” (sul tema, nello stesso numero, era 
intervenuto Leonardo Benevolo, 1964, n. 112).  
 
114. A. MEZIO, La repubblica dei candidi (“Gallerie”), ibid., p. 13. “Tra i rimedi 
contro la canicola offerti durante il mese di luglio ai romani rimasti in città”, esordisce 
Mezio, “possiamo mettere certamente l’esposizione di naïfs francesi e italiani” aperta a 
palazzo Barberini (il “gusto dei primitivi”, nelle pagine d’arte de “Il Mondo” e di Mezio in 
particolare, è evidente fin dai primi testi, 1950, nn. 13, 30; 1952, nn. 24, 35, 75; tale gusto è 
traguardato ai primi anni Sessanta, attraverso scritti quali 1957, n. 80; 1960, n. 102; 1961, 
n. 29). Il collaboratore de “Il Mondo” alterna riflessioni sulle opere presentate a Roma a 
ragionamenti di carattere generale sui pittori popolari. L’articolo trae le mosse da un 
commento alle opere del Doganiere Rousseau, artista dopo il quale “il pittore della 
domenica non è più l’idiota di Rimbaud”; transita per gli artisti “scoperti dal critico e 
mercante tedesco Wilhelm Uhde”, tra i quali Bambois, Vivin, Bauchant, Séraphine (dei 
quali si era già scritto nel citato 1960, n. 102). Tra gli italiani, se “gli illuminati dalla grazia 
sono rari”, buone prove venivano dal calzolaio di Terni Orneore Metelli, dal napoletano 
Luigi De Angelis. “Le composizioni leonine di Ligabue”, invece, sono “impressionanti, ma 
come delle decalcomanie, e gli autoritratti alla Van Gogh rasentano la mistificazione”. E 
ancora: opere di Rovesti, Elena Lissia, Ruggeri, Luigi Pera. “Uno dei modi peggiori di fare 
della letteratura sui primitivi”, conclude Mezio, “è di considerarli come dei piccoli mostri”. 
Va colto, invece, “quello che c’è di veramente semplice e patetico nell’hobby domenicale: 
l’esistenza di una piccola vocazione ritardata, mancata o più spesso repressa”. Il “peggior 
servizio” che si possa rendere al pittore della domenica, che “non sopporta i sistemi della 
coltivazione in serie”, è quello di “strapparlo all’incolto humus provinciale dove se ne sta 
abbarbicato, obbligandolo ad un surmenage intellettuale per il quale non è allenato”.   
 
115. E. FERRARELLI, Capri in automobile (“Il giardino d'Europa”), ibid. Sulla 
distruzione messa in atto a Capri “ai fini del turismo”. La collaboratrice de “Il Mondo” 
appunta alcune suggestioni relative alla trasformazione del volto della città a seguito del 
turismo di massa. La “ultima passeggiata stupenda che non sia ancora stata guastata”, 
scrive Elisabetta Ferrarelli, era la via “che conduce al Monte Tiberio”. Visitate anche 
alcune ville, che avevano perso valore di mercato a causa dei nuovi “casermoni” figli della 
speculazione edilizia e a causa del fatto che si trovavano nella zona “che dovrebbe essere 
attraversata dall’orrenda strada automobilistica”.   
 
116. L. BENEVOLO, Calunnie a Venezia (“Lettere scarlatte”), XVI, 32, 11 
agosto 1964, p. 4. Benevolo difende Giuseppe Samonà e la Scuola di Architettura di 
Venezia, finiti nel mirino dell’Ordine degli Architetti della città. Il collaboratore de “Il 
Mondo” ribadisce come la Scuola fosse “considerata universalmente la migliore”, e imputa 
gli attacchi a mera questione politica, nello specifico al fatto che la Scuola era percepita 
come “una cittadella del marxismo”.  
 
117. A. MEZIO, Il Papa ad Orvieto (“Gallerie”), ibid., p. 13. Anche Mezio si 
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sofferma sulla polemica sorta attorno agli ultimi interventi previsti per il Duomo di 
Orvieto: in città era atteso il Papa, “si dice” anche “per inaugurare le nuove porte della 
Cattedrale” commissionate ad Emilio Greco (sul caso, in precedenza, 1964, nn. 29, 36, 44, 
55, 61, 64, 76; a seguire, 1964, n. 124). Il collaboratore de “Il Mondo” si dichiara contrario 
ad ogni intrusione di nuovi elementi nella compagine di un organismo antico, e si colloca 
sulle medesime posizioni di Ragghianti che, se aveva definito le porte di Greco “un 
capolavoro di arte assoluta”, proponeva tuttavia di utilizzarle “per una delle tante chiese in 
costruzione”. Invita in conclusione l’Opera del Duomo ad accettare il “veto ministeriale”, 
sulla scorta del quale l’inaugurazione preannunciata “dovrà essere depennata dal 
programma papale”.  
 
118. M. MANIERI-ELIA, Le due facce dell'architetto, ibid. “Per capire le vicende 
dell’architettura italiana degli ultimi decenni”, esordisce Manieri-Elia, “puo’ essere utile 
studiare la evoluzione e l’opera di Ludovico Quaroni”. Questa era anche la convinzione di 
Manfredo Tafuri, che aveva da poco dato alle stampe Ludovico Quaroni e lo sviluppo 
dell’architettura moderna in Italia (Milano, Edizioni di Comunità, 1964). Manieri-Elia 
recensisce il volume, che presentava “documentazione esauriente dell’attività professionale 
dell’architetto, con il contrappunto, a tratti sviluppato in maniera ammirevole, delle 
situazioni culturali nelle quali si sono prodotte le opere più importanti”.  
 
119. L. MITTNER, Verso la “Neue Sachlichkeit” (“Revisione 
dell'espressionismo”), XVI, 33, 18 agosto 1964, pp. 9-10. Mittner mette la lente sulle 
proposte e le ricerche della Nuova Oggettività, movimento che all’espressionismo “si 
oppose in linea di principio”, ed ebbe “la dichiarata intenzione di sostituirsi ad esso” (per i 
precedenti scritti di Mittner sull’espressionismo, 1964, nn. 57, 65, 73; per i seguenti, 1964, 
nn. 120, 123). La Neue Sachlichkeit, scrive Mittner, “è già insita nei tentativi, anteriori al 
1914, di una nuova architettura funzionale necessaria per la costruzione delle grandi città 
dell’avvenire”, nella “architettura di Gropius”. A tal proposito, il collaboratore de “Il 
Mondo” pubblica alcune riflessioni di Argan sul Bauhaus.    
 
120. L. MITTNER, Attivisti ed eternisti (“Revisione dell'espressionismo”), XVI, 
34-35, 1 settembre 1964, pp. 9-10. Prosegue la sequenza di scritti attraverso la quale 
Ladislao Mittner compie la propria “revisione dell’espressionismo” (per i precedenti scritti 
di Mittner sull’espressionismo, 1964, nn. 57, 65, 73, 119; per i seguenti, 1964, n. 123). 
Anche nel presente testo, l’autore de “Il Mondo” mescola alcune notazioni storico-
artistiche a considerazioni culturali generali che dalla letteratura muovono al teatro, 
arrivando alla produzione cinematografica.  
 
121. A. TODISCO, La gigantessa (“Usi e costumi”), ibid., p. 16. Qualche nota di 
costume a proposito della XXXII Biennale di Venezia: “sotto a moltissime delle opere 
esposte”, scrive Todisco, “invece del nome dell’autore, vi è un laconico e asciutto numero 
arabico, che rinvia al catalogo generale della mostra”; catalogo che “si vende al prezzo, 
non irrisorio, di lire quattromila”. Sarebbe stato “opportuno”, commenta Todisco, che per 
“giovani, studenti, operai”, “gli organizzatori della Mostra” “avessero pensato a metterne a 
disposizione” uno “più modesto”, “in semplicissima veste grafica e a prezzo economico”.  
 
122. A. BOCELLI, Soffici scrittore, XVI, 36, 8 settembre 1964, p. 8. Il ritratto di 
Ardengo Soffici – scomparso il 19 agosto - curato da Arnaldo Bocelli concede, oltre che 
all’uomo di lettere, alcune righe al “divulgatore” “degli impressionisti francesi, e poi dei 
cubisti”; Soffici, continua il collaboratore de “Il Mondo”, aveva aperto le porte all’arte 
d’Oltralpe “senza mai dimenticare” la “pittura toscana, e in particolare i macchiaioli” (in 
memoria di Soffici anche 1964, nn. 128, 140). 
 
123. L. MITTNER, Da Caligari a Hitler (“Revisione dell'espressionismo”), ibid., 
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pp. 9-10. In una discussione generale sul “complesso edipico degli espressionisti”, in cui 
l’immagine della madre è a volte sovrapposta alla “sinistra figura della Grande Madre 
tellurica, generatrice e divoratrice dei propri figli”, Mittner cita due opere teatrali di artisti-
scrittori: l’Assassino di Kokoschka e il Giorno morto di Barlach (il presente scritto 
conclude la serie della “revisione dell’espressionismo”, costituita anche dagli scritti 1964, 
nn. 57, 65, 73, 119, 120).  
 
124. R. BONELLI, Il Duomo e il Papa (“Le porte di Orvieto”), ibid., p. 13. Nelle 
prime settimane del 1963, Bonelli era già entrato nella polemica concernente il Duomo di 
Orvieto (1963, nn. 8, 17, 26). Sulle colonne de “Il Mondo”, la discussione si era 
significativamente riaccesa nel 1964, a seguito di uno scritto di Cesare Gnudi (1964, nn. 
29, 36, 44, 55, 61, 64, 76, 117). Nel presente articolo, Bonelli segnala alcuni “nuovi 
elementi”: su tutti, “il tentativo da parte dell’Opera del Duomo di politicizzare il contrasto 
e ridurlo a questione di partito”. La “Democrazia Cristiana locale” aveva inviato al 
Presidente del Consiglio ed al Segretario Nazionale del partito una lettera nella quale si 
chiedeva il permesso di collocare le porte di Emilio Greco nella struttura del Duomo, per 
poterle inaugurare “alla presenza del Pontefice”. 
 
125. A. CEDERNA, Sorprese d'estate (“La difesa della natura”), ibid., pp. 13-14. 
Discussione generale sul verde pubblico, che da un lato ritorna sui casi più gravi ed 
emblematici della “degradazione della natura e del paesaggio italiani” (menzionati i casi, a 
lungo dibattuti sulle colonne de “Il Mondo”, dell’Appia Antica, di Villa Chigi, di Punta 
Ala e Migliarino, del Parco Nazionale dell’Abruzzo; per i più recenti scritti sul verde, 
1963, nn. 135, 155, 157; 1964, nn. 8, 38, 41, 63, 67, 80, 88, 109; sul tema anche 1964, n. 
127); dall’altro, mette a fuoco i sintomi di “un risveglio dall’incoscienza”, tra i quali sono 
segnalati gli studi promossi da “Italia Nostra”, l’ultimo dei quali sul “fenomeno turistico 
moderno”, e la politica urbanistica attuata in alcune città (Roma, Bologna, Milano).  
 
126. A. MANFREDI, Artisti d'oggi, XVI, 37, 15 settembre 1964, p. 11. Manfredi 
recensisce “tre monografie dedicate a due pittori e uno scultore”: Ennio Morlotti (Il segno 
di Morlotti, a cura di Osvaldo Patani, Milano, Terramare, 1963); Carlo Quaglia (La Roma 
di Quaglia, a cura di Giuseppe Ungaretti, Roma, Bestetti, 1963); Giovanni Paganin 
(Giovanni Paganin. Sculture dal 1959 al ’63, con un saggio di Giovanni Testori, Milano, 
Edizioni del Milione, 1963).  “Sono artisti, come ognuno avverte, profondamente diversi 
tra loro: e forse proprio per questa diversità”, possono contribuire ad impostare “un 
discorso non del tutto azzardato intorno agli umori dell’arte” “d’oggi”.  
 
127. A. CEDERNA, Natura e tecnica (“Il giardino d'Europa”), ibid., pp. 11-12. 
Ancora una riflessione generale sul verde pubblico, tema al centro dello scritto della 
settimana precedente (1964, n. 125). Causa della “continua degradazione di paesaggio e 
natura”, scrive Cederna, è “il prevalere di rozze forze economiche che, profittando di un 
assetto giuridico arretrato, fondano le loro fortune sulla rapina dei suoli”. “Una gita di 
pochi giorni in Engadina” era stata sufficiente per “mostrarci come un Paese, che puo’ 
essere maestro a tutti in materia, sappia risolvere i due termini apparentemente contrastanti 
del rapporto uomo-natura: l’utilizzazione della natura a fini immediati di ricreazione, e la 
sua rigorosa tutela a fini culturali”. Studiato anche “il volume pubblicato dall’Associazione 
Svizzera per la Protezione della Natura”, Schweizer Naturschutz am Werk, edito a Berna 
nel 1960.  
 
128. G. BALDINI, La gazzetta degli affetti (“Televisione”), ibid., p. 15. “La 
televisione ci ha portato in casa, nelle ultime sere, per l’ultima volta, le immagini di due 
vecchi amici” da poco scomparsi: Ardengo Soffici (ricordo del quale è anche 1964, n. 122) 
e Goffredo Bellonci. Baldini traccia il profilo dei due personaggi, indulgendo spesso alla 
aneddotica. Di Soffici, in particolare, il collaboratore de “Il Mondo” ricorda come fosse 
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stato “uno dei pochissimi scrittori e artisti contemporanei che addirittura avesse tolto 
credito alla vita cittadina e avesse eletto di vivere in campagna”. 
 
129. A. CEDERNA, L'America brutta, XVI, 38, 22 settembre 1964, p. 13. 
Riflessioni attorno al libro di Peter Blake God’s own junkyard (New York, Holt, Rinehart 
& Winston, 1964), centrato sulla “degradazione pianificata del paesaggio americano”. 
L’autore, scrive Cederna, attacca la classe politica americana “intorno a tre temi 
soprattutto: la pubblicità stradale, lo squallore di Suburbia cioè le sterminate 
agglomerazioni residenziali di casette, e il disordine edilizio delle grandi città”. Il volume 
di Blake, conclude il collaboratore de “Il Mondo”, “dimostra la capacità degli uomini di 
cultura anglosassoni di prender coscienza dei problemi e di impegnarsi attivamente a 
mutare le cose”.  
 
130. U. FACCO DE LAGARDA, Il terribile De Chirico (“Aria di Venezia”), 
ibid. “Giorgio De Chirico, enfant terrible per eccellenza, fedele ad una sua antica 
consuetudine, tiene una mostra estiva, nella galleria dell’indimenticabile Zamberlan, in 
Campo S. Stefano” (Giorgio Zamberlan era stato tra gli autori de “Il Mondo”, ed a De 
Chirico aveva dedicato alcuni scritti: 1955, nn. 18, 98, 142; 1956, nn. 19, 23; su De 
Chirico, inoltre, si veda almeno 1949, n. 21; 1954, nn. 19, 38, 91, 111; 1955, n. 32). Facco 
De Lagarda indugia su “tre vivi diretti ricordi” di De Chirico riferibili agli anni della 
guerra, al soggiorno ferrarese. Si sofferma poi sulla stagione post-metafisica dell’artista: 
“De Chirico cominciò a drappeggiarsi volubilmente di manti, ermellini”; “dietro a lui, 
fiancheggiante in primo piano, nello sfondo barocco, caracollavano con le criniere al vento, 
cavalli sauri o pomellati dalle narici sbuffanti”. Insiste sul significato delle mostre 
veneziane, aperte “in strenuo, eterno conflitto con la Grande Esposizione” Biennale, che 
De Chirico definiva “un allegro Luna Park”. Conclude riportando le affermazioni che 
l’artista aveva rilasciato nell’ambito di un’intervista della “RaiTv”: De Chirico reputava 
che “nessuno”, all’infuori di sé fosse un pittore degno di nota; “fra i morti”, poteva 
“accettare con riserva” solo Tiziano, Raffaello e “senz’altro Courbet”.   
  
131. N. FRANK, Gli ugonotti e le idee (“Aria di Parigi”), ibid., p. 16. Nel 
giardino delle Tuileries, Frank è attratto da “dieci o dodici sculture di Maillol donate al 
paese”. 
 
132. A. ARBASINO, Pomeriggi a Stanford (“Le Università californiane”), XVI, 
39, 29 settembre 1964, pp. 11-12. Arbasino visita la collezione di opere d’arte 
dell’Università di Stanford: menzionati una Madonna di Benedetto da Maiano, tre figure di 
Pio Ricci, legni, maioliche, arazzi e, in forte discontinuità di gusto, “un collage pop”. 
Infine, il collaboratore de “Il Mondo” dà spazio ad alcune fotografie che facevano luce 
sulla storia dell’Ateneo.  
 
133. A. CEDERNA, Una Triennale inutile (“Il giardino d'Europa”), ibid., p. 13. 
“Anche la tredicesima Triennale”, centrata tra le altre cose sul “Tempo Libero”, si è risolta 
“in una occasione mancata” (sul tema anche 1964, n. 135). Ciò che era sfuggito agli 
organizzatori, spiega Cederna, era che per impiegare il tempo libero sarebbero serviti “gli 
spazi necessari e gli ambienti adatti”: “giardini, palestre, biblioteche, campi da gioco”. 
Spazi e ambienti insufficienti, in Italia, paese in cui le città “sono le più povere di verde nel 
mondo e più di metà dei comuni sono privi di qualsiasi impianto sportivo”. “Restiamo 
stupiti”, conclude Cederna, “dalla meschinità delle soluzioni” individuate per risolvere i 
problemi del “verde nelle zone residenziali” e le difficoltà in cui si trovavano le istituzioni 
culturali.  
 
134. D. COURIR, Bologna al macero, ibid. Un accenno alla situazione urbanistica 
di Bologna era stato reso nelle settimane precedenti da Antonio Cederna (1964, nn. 109, 
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125). Courir, che sulla città era già intervenuto qualche anno prima (1960, n. 38; 1961, n. 
54), nel presente scritto denuncia quanto stava accadendo in piazza Aldrovandi: “la casa 
che ora ha attirato l’attenzione dei modernizzatori è una costruzione ottocentesca, accostata 
all’arco della cinta medievale di Bologna”: “fu la casa di Francesco Acri, filosofo e 
traduttore di Platone”. Il progetto prevedeva inoltre la demolizione di “un palazzetto ed un 
altro solido palazzo, fortunatamente vincolati, per far posto a uno di quei casamenti che 
deturpano tante vie e piazze del nostro paese”. Altro segnale della progressiva scomparsa 
della “vecchia Bologna”: “un’ingiunzione dell’Ufficio d’igiene” aveva favorito lo sfratto 
delle bancarelle di alcuni dei librai storici della città. Sul tema interviene anche l’assessore 
Armando Sarti (1964, n. 154).   
 
135. A. CEDERNA, L'occasione mancata (“La Triennale di Milano”), XVI, 40, 
6 ottobre 1964, p. 13. Alla Triennale era stato dedicato anche lo scritto del 29 settembre 
(1964, n. 133). Il collaboratore de “Il Mondo” mette la lente sulle presenze straniere a 
Milano: se alcuni paesi avevano “dato assai scarso peso alla partecipazione”, anche a causa 
della “scarsa competenza” degli organizzatori, di altri, “all’avanguardia” per quanto 
concerne la “esperienza urbanistica” (Svezia, Danimarca, Norvegia, Israele), non erano 
comprensibili “le assenze”. Si era trattato, insomma, di “una Triennale evasiva”: “è 
mancata la volontà di offrire un quadro realistico della situazione”, era mancato il coraggio 
di allestire una “Triennale di denuncia”.  
 
136. R. BARLETTA, Milioni al muro, ibid. Recensione di Denaro al muro di 
Fabrizio Dentice (Milano, Rizzoli, 1964), “volumetto” “di ottimo stile giornalistico”, che 
intende servire a quanti siano “desiderosi di penetrare nello strano meccanismo del 
mercato” d’arte. Altro aspetto interessante del libro, scrive Barletta, quello di mostrare 
“con acutezza il problema del critico coautore”, del “critico poeta”, “protagonista del 
processo artistico”, che opera la propria “rivincita sui pittori”. Il collaboratore de “Il 
Mondo” segnala, in seguito, le osservazioni di Dentice a proposito del collezionismo e dei 
collezionisti italiani. La conclusione che si puo’ trarre dal volume, scrive Barletta, è che 
“per aversi una società artistica sana e operante non basta che la pittura sia denaro al 
muro”; “bisogna che divenga verità al muro, ovvero bellezza al muro”.    
 
137. A. PITTONI, Italo Svevo e la fanciulla (“Vecchia Trieste”), ibid., p. 16. 
Anita Pittoni accenna al pittore Emerico Schiffrer.  
 
138. G. GRANATA, La rivoluzione totale (“Storia del surrealismo”), XVI, 41, 
13 ottobre 1964, p. 9. Discussione generale sul surrealismo, anche nei suoi legami con il 
Dadaismo, di cui erano appena usciti i Manifesti (a cura di Sandro Volta, Torino, Einaudi, 
1964; sul volume anche 1965, n. 2). Molti spunti provengono a Granata dalla lettura della 
Histoire du Surréalisme di Maurice Nadeau (seconda edizione, Paris, Éditions du Seuil, 
1964). Qualche riga anche a proposito degli artisti: Dalì e Magritte, in particolare. Le 
osservazioni conclusive sono riservate al rapporto tra arte e politica, all’adesione “di molti” 
surrealisti al comunismo (qualche settimana prima, era stato Corte a mettere la lente sulla 
figura di Dalì in 1964, n. 85).  
 
139. A. CEDERNA, La guerra degli alberi (“Verde e traffico”), ibid., p. 13. 
“Dopo anni di colpi di mano perpetrati di sorpresa”, l’Anas aveva pensato “di proclamare 
ufficialmente la propria decisione di sterminare gli alberi che fiancheggiano le strade della 
penisola” (sul problema, in precedenza, 1961, n. 125; 1962, nn. 32, 42, 59; a seguire, 1964, 
nn. 159, 162). Scrivendo che “non esistono studi approfonditi sull’argomento”, Cederna 
contesta le tesi dell’Anas, che reputava gli alberi “causa di incidenti mortali”. Si ferma, 
infine, sul parere di esperti che avevano preso posizione a favore degli alberi: a titolo 
esemplificativo, Vincenzo Columbo (in “Le Strade”, 2 febbraio 1961) e Gianfranco 




140. A. MEZIO, Soffici al caffè, ibid. “Tra i personaggi dello storico quadro Amici al 
Caffè, dove Amerigo Bartoli descrive l’Aragno dell’altro dopoguerra, la silhouette magra e 
allungata di Ardengo Soffici è facilmente riconoscibile”. Comincia così, con l’ennesima 
evocazione degli ambienti dell’Aragno, un medaglione su Ardengo Soffici, da poco 
scomparso (in memoria del toscano anche 1964, nn. 122, 128; sempre di Mezio, in 
precedenza, 1957, n. 55; sulla centralità – sotto il profilo della sociabilità – del Caffè in 
relazione agli uomini confluiti nel secondo dopoguerra nella redazione de “Il Mondo”, si 
veda almeno 1956, n. 67; 1957, n. 8; 1963, nn. 72, 98; 1964, n. 18). Proprio a partire dal 
Soffici raffigurato nel quadro di Bartoli, il critico d’arte de “Il Mondo” traccia il profilo 
dello scrittore e pittore: “dal modo di stare al Caffè si capisce che il personaggio non 
appartiene all’ambiente locale”; “non è certamente romano – a parte la capoccia 
repubblicana – quell’aspetto di proprietario o gentiluomo di campagna che lo distingue in 
seno all’onorata compagnia”. Soffici, continua Mezio, “non era tenero per Roma”, anzi, 
“provava per la capitale un sentimento di cordiale fastidio in cui si sommavano” 
“anticlericalismo lacerbiano”, “aristocratico disprezzo d’artista per la mediocrazia 
burocratico-ministeriale”, “la superstite avversione del vecchio interventista per una Roma 
intrigante e pantofolaia”. Il collaboratore de “Il Mondo” centra poi altri aspetti della 
complessa personalità sofficiana, tra i quali la natura di polemista degli anni di “Rete 
Mediterranea”. In relazione alla pittura di Ardengo, la “sua influenza chiarificatrice è 
sensibile non solo su quei toscani che rientrano nel giro, come Rosai, Lega e Maccari, ma 
anche al di fuori della parrocchia, su parecchi artisti la cui opera non si spiegherebbe senza 
una forte risciacquatura in Arno, cioè nelle acque di Arno Borghi”. Sotto la lente, infine, il 
rapporto di Soffici col fascismo: come aveva fatto, in precedenza, con Longanesi (1960, n. 
75), Mezio cerca di giustificare le posizioni di Soffici, “fascista sui generis”, che “non 
aveva la mentalità del gregario” e “non risparmiava neppure Mussolini”.    
 
141. A. CEDERNA, L'autostrada (“Il giardino d'Europa”), XVI, 42, 20 ottobre 
1964, p. 13. Cederna avanza le proprie perplessità a proposito dell’Autostrada del Sole, 
che rivelava difetti “sia dal lato strettamente tecnico” che “da quello paesistico” (sul tema 
anche 1964, n. 152). “Arretrati e inadeguati” erano i “criteri generali” con cui, “nel quadro 
della viabilità nazionale”, la questione era stata impostata. Si era per esempio riscontrata la 
rinuncia a pensare ad “un’integrazione tra strada e natura”. Nella parte conclusiva dello 
scritto, Cederna si sofferma sugli “errori commessi nell’impostazione del programma 
autostradale”: era mancato “un piano nazionale organico”, e si erano “incentrati tutti gli 
sforzi sulle esigenze delle lunghe e lunghissime percorrenze, trascurando quelle brevi” e i 
“traffici regionali” (all’articolo segue la replica di Gianfilippo Bultrini, 1964, n. 150).  
 
142. W. COLOSIMO-A. D’ADDIO-M. LONZI-M. VOLPI, Una strada inutile 
(“Lettere scarlatte”), XVI, 43, 27 ottobre 1964, p. 4. Si segnala al direttore de “Il 
Mondo” quanto stava avvenendo a Marina di Campo, dove erano comparsi “grossi 
condomini” ed una “strada lungomare per tutto l’arco della spiaggia”.  
 
143. G. RAIMONDI, La poesia non stava bene in guerra (“Il cielo della 
stanza”), ibid., pp. 9-10. Raimondi torna con la memoria agli anni della prima guerra 
mondiale, e alle letture che avevano riempito le lunghe attese o le giornate trascorse in 
infermeria. In particolare, “La Voce”, sulla quale hanno trovato spazio uomini ed opere 
dell’avanguardia (letteraria, soprattutto) francese; e, accanto a questi, i testi degli italiani 
Soffici e Carrà.  
 
144. E. CROCE, Turismo o buon senso (“Aria di Sorrento”), ibid., p. 13. In 
compagnia dell’ex sindaco liberale di Sorrento, Elena Croce vagheggia gli anni in cui, 
nella città campana, la “speculazione ambiziosa” ed il turismo di massa non avevano 
ancora mostrato i lori segni. L’ex sindaco in persona aveva “sottratto alla devastazione due 
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o tre punti chiave del paesaggio più bello della zona, ossia il territorio di Campanella”: 
“una torre abbandonata all’estremo Cantone della Marina omonima” ed un “podere 
cintato”, “nella piccola, contigua baia di Recommone”. Per sottrarli alla speculazione, 
aveva utilizzato un bizzarro “metodo di conservazione”: aveva, cioè, finito per comprarli.   
 
145. A. CEDERNA, Frustrazione, ibid. Discussione generale sul problema del 
traffico. “Si è dovuti arrivare al 1964, alla ventunesima conferenza di Stresa”, perché i 
tecnici si rendessero conto della erroneità della convinzione secondo cui “esistesse un 
problema del traffico svincolato dal problema urbanistico generale”. Nell’ambito della 
conferenza, si era finalmente riconosciuto che “i problemi del traffico si possono risolvere 
solo mutando gli indirizzi urbanistici attuali”, ed “era stato deplorato il modo in cui sono 
stati costruiti i nuovi quartieri e la mancanza di norme che impediscano il dilagare 
dell’edilizia ai lati delle strade”. Da simili premesse, non si era tuttavia giunti alla 
conclusione necessaria: che fosse urgente, cioè, adottare “una moderna legislazione 
urbanistica”.   
 
146. R. BONELLI, Gli esperti in commissione (“Lettere scarlatte”), XVI, 44, 3 
novembre 1964, p. 6. Bonelli scrive a Pannunzio e segnala alcune stranezze nella 
composizione della “Commissione Parlamentare mista per il patrimonio artistico” (sul 
tema, in precedenza, 1964, nn. 33, 71, 83, 86, 91). Questa era costituita da sedici 
parlamentari e undici “esperti”, tra cui tuttavia uno solo era uno storico dell’arte. Tra gli 
scopi di chi aveva voluto tale combinazione, Bonelli segnala quelli di “impedire” atti “di 
accusa” nei confronti dell’Amministrazione belle arti, e di “ottenere una commissione non 
omogenea, disorganica”, che si muovesse con difficoltà o per settori.  
 
147. A. CEDERNA, Un piano incoerente (“Gli edili a Tor di Nona”), ibid., p. 13. 
“Tra non molto”, attacca Cederna, “dovrebbe essere approvato dal Consiglio dei Ministri il 
decreto riguardante la sistemazione della zona di Tor di Nona”. “Dopo anni e decenni di 
manomissioni e di abbandono”, sarebbe stato possibile farsi “una prima idea dei criteri che 
il Comune intende adottare per il risanamento del quartiere del Rinascimento e del centro 
storico in generale”. Il collaboratore de “Il Mondo” ricostruisce la “storia moderna di Tor 
di Nona” a partire dal piano regolatore del 1931 e, poco fiducioso nei confronti del decreto, 
afferma che “sarebbe bene cominciare col nominare quella commissione per i vecchi rioni 
che, prevista dal piano regolatore, è sempre rimasta nelle intenzioni”. 
 
148. M. CESARINI, Un patrimonio in malora (“Il museo delle arti popolari”), 
ibid. Cesarini fa propria la tesi che, “sul fascicolo n. 38 di Italia Nostra (maggio-giugno 
1964)”, aveva espresso Annabella Rossi: “il patrimonio etnografico va in rovina, le 
testimonianze dell’arte e della civiltà popolare e contadina stanno rapidamente e 
inesorabilmente disperdendosi”. “Quando un palazzo o una casa contadina va in rovina”, 
esemplifica Cesarini, e “vengono restaurati o, come si dice, ripristinati, la prima cosa che 
si fa è sostituire le persiane, i portali di legno” “con gli strumenti della tecnica moderna”. 
Provvedere a questa situazione, afferma il collaboratore de “Il Mondo”, era compito della 
Commissione di indagine appena costituita (sulla commissione, in precedenza, 1964, nn. 
33, 71, 83, 86, 91, 146; nel citato n. 91, un accenno al patrimonio etnografico d’Italia). 
 
149. A. CEDERNA, Il progetto segreto (“Il dibattito sulla legge urbanistica”), 
XVI, 45, 10 novembre 1964, p. 3. Non era dato “conoscere il testo del progetto di legge 
urbanistica attualmente in discussione”: circolavano infatti due redazioni che “differivano 
tra loro, e che entrambi differivano da quello che si supponeva fosse il testo ufficiale e 
definitivo” (del problema della legge urbanistica, in precedenza, oltre a Cederna - 1964, nn. 
5, 74, 86 - si erano occupati gli autori del “Taccuino”, 1964, nn. 56, 60, 68, 70, 77; 
Leonardo Benevolo, 1964, n. 112). Cederna fa luce sulla tormentata storia della legge a 
partire dall’aprile 1963; conclude che se “il progetto Pieraccini” “rimaneva un documento 
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in larga parte accettabile”, di contro – e sulla base di quanto era emerso in relazione ad un 
piano “fantasma” - “del tutto inaccettabile è invece apparso l’attuale progetto di legge 
Mancini”.  
 
150. G. BULTRINI, L'autostrada (“Lettere scarlatte”), ibid., p. 12. Bultrini replica 
a Cederna che, in relazione all’Autostrada del Sole, aveva individuato difetti “sia dal lato 
strettamente tecnico” che “da quello paesistico” (1964, n. 141; sempre sul medesimo tema, 
1964, n. 152). Bultrini afferma che, “almeno per tutto il tratto da Bologna a Roma”, il 
problema “non poteva essere impostato diversamente”.  
 
151. M. BOLOGNA, Il premio (“Italia minore”), XVI, 46, 17 novembre 1964, p. 
6. Divertite suggestioni letterarie a proposito della “annuale gara di pittura estemporanea in 
un paese del Lazio”. Lasciate a parte questioni storico-artistiche, Bologna realizza un 
affresco di costume. 
 
152. A. CEDERNA, Autostrada e paesaggio (“Il giardino d'Europa”), ibid., p. 
13. “Amici di provata fede democratica, urbanistica, tecnica”, avevano “trovato eccessivo 
l’articolo in cui (“Il Mondo”, 20 ottobre) sostenevo che l’Autostrada del Sole è concepita e 
attuata secondo schemi arretrati ed è fatta male”. Cederna non muta le proprie posizioni; 
anzi, le rinforza, ragionando su The Highway and the landscape, un volume curato da 
William Brewster Snow (New Brunswick, Rutgers University Press, 1959) in cui in “una 
dozzina di saggi di specialisti” era ribadito come “la salvaguardia del paesaggio, e 
l’inserimento della strada nella natura, siano la preoccupazione costante dei progettisti, 
anzi il metro su cui misurare l’effettivo progresso della tecnica autostradale”.   
 
153. A. MEZIO, Un pittore a Villa Borghese (“Gallerie”), ibid. L’ultimo affondo 
di Mezio sull’arte di Quaglia risaliva a qualche anno prima (1961, n. 65; Quaglia era un 
artista importante per Mezio: un testo del critico sarebbe entrato nel catalogo della mostra 
del pittore curata nel 1975 da Giuseppe Marchiori). Nel presente scritto, il collaboratore de 
“Il Mondo” si sofferma sulle opere esposte presso “la Galleria Russo in piazza di Spagna”: 
presentati i risultati di “una battuta paesaggistica ad ampio raggio” a Villa Borghese. In una 
breve digressione, Mezio si sofferma su due uomini che, tra le due guerre, avevano amato 
Villa Borghese: Armando Spadini (sul quale si veda almeno lo scritto di poco precedente 
1960, n. 109) e Antonio Baldini. Due artisti che, alla metà degli anni Sessanta, avrebbero 
dovuto “faticare parecchio” per individuare poesia ed “umanità” “in una Villa Borghese 
diventata un parcheggio di macchine”. Circa le opere presentate alla Galleria Russo, Mezio 
scrive: “Quaglia non si interessa al formicolio mondano e alla festa luminosa che attirava 
Spadini, e punta sullo scenario”: “le sue preferenze sono per una Villa Borghese senza 
pedoni e senza automobili, silenziosa, dorata, disossata”. Vero è, però, “che le tradizioni 
sono sempre dure a morire”; “l’atmosfera di signorilità che aleggiava su Villa Borghese 
all’epoca delle carrozze e dei cavalli e dei concerti del Pincio filtra involontariamente sotto 
la pennellata grassa e cremosa di Quaglia”. “La Villa Borghese di Quaglia fa parte già della 
Roma sparita”, soffocata dal “cemento armato” (ancora una volta, prevale la nostalgia nei 
confronti della Roma degli anni tra le due guerre; nostalgia di paesaggi, qui; nostalgia di 
luoghi di ritrovo e di uomini, altrove – si veda, a titolo esemplificativo, 1964, n. 140).      
 
154. A. SARTI, Bologna al macero (“Lettere scarlatte”), XVI, 47, 24 novembre 
1964, p. 4. Sarti, assessore all’edilizia privata del Comune di Bologna, replica alle accuse 
mosse all’amministrazione da Duilio Courir in un articolo comparso ne “Il Mondo” alla 
fine di settembre (1964, n. 134).  
 
155. A. CEDERNA, Medaglie e salute pubblica, ibid., p. 13. “È prevedibile che 
anche le Olimpiadi di Tokyo, come già quelle di Roma, non serviranno a smuovere i 
responsabili della politica italiana”, a “convincerli della necessità di promuovere un’azione 
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organica e decisa per la diffusione della pratica sportiva” (la questione dell’insufficienza di 
spazi per il gioco e di strutture adeguate per la pratica sportiva, centrale nell’ambito degli 
scritti di Cederna degli ultimi anni, era tornata alla ribalta nel contesto della disamina 
dell’ultima Triennale di Milano, 1964, n. 133). I dati posizionavano l’Italia agli ultimi posti 
tra i paesi europei sia in relazione al numero di individui impegnati nella pratica sportiva, 
sia in relazione al numero ed alla qualità degli impianti.  
 
156. G. GRASSELLI, I demolitori di Cremona (“Il giardino d'Europa”), ibid. 
Grasselli era già intervenuto sulla situazione urbanistica di Cremona (1959, n. 113, in 
risposta a Cederna, 1959, n. 99). Nel presente scritto, ragiona su alcune delle più eclatanti 
iniziative dei “demolitori di Cremona”: dalla “pacchiana costruzione” del “cosiddetto 
palazzo degli Agricoltori”, eretto “negli anni intorno al 1930”, alla distruzione delle 
“vecchie case e i sottostanti portici cinquecenteschi della Piazza Piccola”; dall’esproprio o 
demolizione delle case “della via Gramsci, dal lato di tramontana della piazza Cavour, 
della via Baldesio, della piazza del Duomo, della via Solferino”, “della via Lanaioli”, fino 
alla vendita di “spazi e monumenti” del complesso dell’Ospedale maggiore. 
  
157. L. BENEVOLO, L'avvenire di Venezia (“Il concorso per l'isola del 
Tronchetto”), XVI, 48, 1 dicembre 1964, pp. 3-4. In precedenza, di Venezia si erano 
occupati perlopiù Cederna e Caniato (1959, n. 149; 1960, n. 22; 1961, nn. 18, 51, 53, 56, 
66, 83, 143, 154, 164; 1962, n. 127). Nel presente scritto, Benevolo mette la lente sul “fatto 
recente, che ha riacceso le polemiche”, vale a dire “la costruzione della nuova sacca del 
Tronchetto, all’estremità occidentale dell’isola”. Il collaboratore de “Il Mondo” analizza la 
questione sotto un profilo generale, che investe il superamento dello “stato d’isolamento 
della città” ed il suo rapporto con l’“ambiente lagunare” ed il “retroterra”: “si tratta”, 
scrive, “di organizzare in un quadro omogeneo gli insediamenti nati attorno a Venezia, cioè 
di intravedere il nuovo sistema di rapporto territoriale che sostituendo quello antico puo’ 
dare nuovamente a Venezia una ragion d’essere”. 
 
158. A. ARBASINO, Travesti e liberty (“Lettera da Londra”), ibid., p. 9. Notizie 
culturali e mondane da Londra. Per quanto concerne le arti visive, segnalati, a titolo 
esemplificativo, una conferenza di Cesare Brandi sul “senso dell’Incompiuto in 
Michelangelo”; una mostra di Delacroix alla Royal Academy che “pare abbastanza 
insufficiente dopo la grande esposizione al Louvre dell’estate ‘63”; la “moda dell’autunno” 
dell’Art Nouveau; un’esposizione di Schiele alla Marlborough Gallery.   
 
159. A. CEDERNA, Braccio di ferro (“La guerra degli alberi”), ibid., p. 13. 
Cederna torna sulla decisione dell’Anas di abbattere gli alberi ai margini delle strade (la 
questione era stata ripresa poco tempo prima, 1964, n. 139; sul tema anche 1964, n. 162; 
1965, n. 27). Cederna mette la lente, in particolare, sulla “protesta massiccia, con vasta e 
unanime partecipazione della stampa”, di commissioni per le bellezze naturali, enti per il 
turismo, dell’Automobile Club, di “Italia Nostra”; prese di posizione cui avevano fatto da 
contraltare “la rozzezza e la doppiezza dell’Azienda” autostradale. Tali proteste avevano 
lasciato il segno: il Ministro dei Lavori Pubblici aveva deciso di costituire “una 
commissione di studio” attraverso la quale, “dopo tanti anni” di “autonomia”, l’Anas 
sarebbe stata sottoposta ad una “forma di controllo”.  
 
160. G. URBANI, Un superatore superato, XVI, 49, 8 dicembre 1964, p. 10. 
Recensione del Superamento dell’arte di Alexander Dorner (Milano, Adelphi, 1964). 
Volume, scrive Urbani, “dalla struttura singolarmente sdoppiata: altrettanto trasparente e 
accessibile nei particolari, quanto opaco e incomprensibile nell’insieme”. “Nulla o quasi” è 
possibile capire circa “il senso del libro”, che postula il “superamento dell’arte” scordando 
che, nell’eventualità che questo fosse possibile, si finirebbe per ragionare da un “punto di 
vista” “da cui non si potrebbe scorgere nulla”. Manca, inoltre, qualsiasi rimando ad un 
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“fatto concreto e attuale”. Insomma, “l’inconsistente super-arte del Dorner non fa che 
rientrare nella regola di ogni altra moderna concezione dell’arte”; nel volume, inoltre, 
l’autore non era riuscito “a superare nemmeno d’un millimetro le determinazioni poste al 
problema estetico dal pensiero idealistico”.  
 
161. N. RUFFINI, Il lungo tramonto, ibid., p. 11. Nina Ruffini indugia sulla figura 
di Bernard Berenson. Il ragionamento della collaboratrice de “Il Mondo” prende le mosse 
dal Sunset and twilight. From the diaries of 1947-1958 (New York, Harcourt, Brace & 
World, 1964), e dai Colloqui con Berenson di Umberto Morra (Milano, Garzanti, 1963; tra 
i frequenti ricordi dello storico dell’arte a cura dei collaboratori de “Il Mondo”, si veda per 
esempio 1959, nn. 119, 121, 144; 1960 nn. 78, 91, 119; 1961, n. 55; 1962, nn. 99, 113, 
135; 1963, nn. 52, 143). La Ruffini è interessata all’uomo Berenson, più che allo studioso; 
ne segue alcune vicende personali, e ne presenta aspetti poco indagati quali il “volto 
yiddish”.  
 
162. A. CEDERNA, La strada e il verde (“Il giardino d'Europa”), ibid., p. 13. 
Ancora su questioni di “estetica stradale”, di “architettura della strada”, di “inserimento 
della strada nel paesaggio” (su temi analoghi, si veda almeno 1964, nn. 139, 159; a seguire, 
1965, n. 27). Cederna si concentra sui “contributi portati, in materia”, da studiosi “di una 
dozzina di paesi” al congresso mondiale organizzato nel 1964 a Roma. “Alla maturità 
tecnico-culturale”, commenta Cederna, “i paesi stranieri sanno far corrispondere splendide 
realizzazioni”. In Italia, invece, “quando costruiamo nuove autostrade”, mostriamo di 
ignorare l’esistenza di un “problema paesistico”; di fronte alle “vecchie strade alberate”, 
“non sappiamo fare altro che brandire la sega”.  
 
163. A. MANFREDI, Michelangelo a più voci, ibid. Recensione della “quarta 
edizione” di Michelangelo. Pittura, scultura, architettura, a cura di Ludwig Goldscheider 
(Firenze, Sansoni; London, The Phaidon Press; la prima edizione del volume risale al 
1953). “Il testo di questo volume”, scrive Manfredi, “è privo di ogni pretesa e vuole essere 
soprattutto una raccolta di materiali”, una “guida alla letteratura michelangiolesca”; 
insomma, un testo di fronte al quale “ogni lettore ha un suo spontaneo ruolo”.   
 
164. E. GOLINO, Tentazioni di Sansom (“Lettere inglesi”), XVI, 50, 15 
dicembre 1964, p. 10. In Varie tentazioni (Milano, Feltrinelli, 1964), volume 
monografico dedicato a William Sansom, Mario Praz individua per alcuni aspetti 
dell’opera dello scrittore “genealogie figurative”, tra le quali le “sinistre allucinazioni” di 
pittori come Dalì ed Ernst o alcuni particolari dell’arte di Hunt, Magritte, Delvaux, 
Morandi, Campigli e Caffè. 
 
165. P. SCARPELLINI, Le pietre di Spoleto, ibid., p. 13. Scarpellini recensisce 
Spoleto in pietre: guida artistica della città, volume firmato da Bruno Toscano (Spoleto, 
Azienda del Turismo, 1963). Gli studi di Bruno Toscano, scrive il collaboratore de “Il 
Mondo”, si inserivano nella tradizione di quella degli “studiosi locali” che, “in questi 
ultimi due secoli”, sono stati “la maggior gloria della provincia italiana”, rappresentando la 
“ideale continuazione della civiltà comunale”. Nel titolo, un “richiamo alle Pietre di 
Venezia del Ruskin”.    
 
166. A. CEDERNA, Il mare proibito (“Il giardino d'Europa”), ibid. Alla tutela 
delle coste, Cederna aveva già dedicato uno scritto comparso ne “Il Mondo” il 24 marzo 
(1964, n. 41; sul problema si veda almeno 1962, n. 76; 1963, n. 10). Nel presente scritto, è 
fatta luce sul “decimo convegno dell’associazione Italia Nostra, tenutosi a Ravenna alla 
fine di novembre” e centrato sulle “coste da Venezia ad Ancona”. Il convegno aveva 
“ampiamente illustrato le condizioni disastrose dei nostri litorali”, e chiesto “la nomina di 
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salvaguardia in base alla legge del ’39 su tutta la fascia costiera”; “la sospensione di tutte le 
concessioni da parte delle varie amministrazioni demaniali”.   
 
167. O. MORISANI, Il “Gaudì” di Pane, XVI, 51, 22 dicembre 1964, pp. 9-10. 
Recensione dello “splendido volume” che Pane aveva dedicato, “per le edizioni di 
Comunità, all’architetto catalano Gaudì” (Antoni Gaudì, Milano 1964). Il ragionamento sul 
volume è preceduto da una discussione generale che prende l’abbrivo dalle parole di 
Benedetto Croce. Il filosofo aveva ricordato “le difficoltà” che presentano “gli studi di 
storia dell’architettura”, in relazione al tentativo di coniugare i “fatti pratici” ed il “concetto 
dell’unità delle arti”. “Tutto sta”, approfondisce Morisani, “all’atto di giudicare, nel tenersi 
ai valori espressivi genuini, quali si presentano in ogni singola opera ed in nessun’altra allo 
stesso modo”. Attraverso le parole di Pane, Morisani ripercorre le tappe salienti 
dell’attività dell’architetto. In conclusione, c’è spazio anche per una discussione generale 
sull’architettura catalana contemporanea.  
 
168. S. RAY, L'immagine della città, ibid., p. 11. Una discussione generale sui 
“caratteri di complessità” dei “fenomeni dello sviluppo urbano” e sulle trasformazioni che 
in molti avevano suscitato “nostalgia di un mondo che l’architetto sia in grado di 
riconoscere e di disegnare”, precede la recensione del volume di Kevin Lynch The image 
of the city (Cambridge, Mass., Mit Press, 1960; per l’edizione italiana, Padova, Marsilio, 
1964). Si trattava, per Ray, della terza recensione di volumi centrati sui problemi della città 
(in precedenza, sul tema, 1964, nn. 75, 105).    
 
169. A. CEDERNA, L'occhio dello straniero (“Cronache dell'urbe”), ibid. “A due 
anni dalla sua adozione”, e “terminato l’esame delle quattromila e più osservazioni 
presentate”, “il piano regolatore di Roma si è rimesso in movimento”: “il 1965 sarà dunque 
l’anno in cui Roma” “potrà avere almeno un piano regolatore finalmente funzionante” (sul 
piano, in precedenza, 1962, nn. 10, 26, 74, 88, 155; 1963, nn. 1, 12; 1964, n. 96). Intanto, 
però, “lo spettacolo offerto da Roma è diventato ormai motivo di sgomento per sempre più 
numerosi viaggiatori, scrittori e giornalisti stranieri”. Analogamente a quanto fatto in 
alcuni scritti precedenti (1958, n. 85; 1960, n. 118; 1962, nn. 144), Cederna riporta alcuni 
stralci di articoli comparsi in quotidiani e periodici europei. 
 
170. L'INVITATO, Libri e progetti (“I giorni”), ibid., p. 16. Sull’inaugurazione 
della libreria Feltrinelli in via del Babuino che aveva avuto luogo il 10 dicembre. Cronache 
mondane e note sulla società letteraria romana che, nella parte conclusiva, vedono 
L’Invitato accennare ad un’opera di Guttuso appesa ad una delle pareti della libreria. Alla 
vista del quadro, Carlo Levi aveva promesso “un suo quadro, ancora più grande di quello 
del pittore siciliano”. 
 
171. D. SFORZA, La vita  di caffè (“Colonna antonina”), XVI, 52, 29 dicembre 
1964, p. 5. Sui due caffè letterari della capitale, il Canova ed il Rosati, e sugli “irregolari” 
– così Sforza ne definisce i frequentatori abituali - (sulla società artistica romana anche 
1965, n. 29). Entrando in uno di questi ambienti, scrive Sforza, “appare davvero chiaro che 
cosa è la Roma di oggi: una gigantesca provincia”, una provincia romana che incarna “tutta 
la provincia d’Italia”. Gli anziani, continua il collaboratore de “Il Mondo”, “non 
nascondono una certa malinconia e rimpianto per i tempi degli amici al caffè, della terza 
saletta” dell’Aragno e del Caffè Greco. È l’ennesima allusione nostalgica degli uomini de 
“Il Mondo” a uomini e luoghi della Roma tra le due guerre (per allusioni specifiche 
all’Aragno, si veda 1956, n. 67; 1957, n. 8; 1963, nn. 72, 98; 1964, nn. 18, 140; scritto 
evocativo del paesaggio urbano della capitale “all’epoca delle carrozze e dei cavalli” è 
1964, n. 153).  
 
172. A. MANFREDI, L'esempio di Cecchi, ibid., p. 9. Manfredi ragiona attorno agli 
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Scrittori inglesi e americani di Emilio Cecchi (Milano, Il Saggiatore, 1962-1964). Riporta, 
in particolare, alcuni appunti in cui Cecchi affermava che “l’indirizzo critico che ho sempre 
cercato di seguire ha i suoi fondamenti nel Vico, nel De Sanctis e nel Croce”, oltreché in 
Pater e Berenson. 
 
173. L. ANSELMI, Correzioni al Vasari (“Cavalcaselle e Cantalamessa”), ibid., 
p. 13. Terzo scritto dedicato alla corrispondenza conservata nel Fondo Anselmo Anselmi 
(sullo stesso tema, in precedenza, 1963, n. 143; 1964, nn. 39). Il collaboratore de “Il 
Mondo” pubblica alcuni passi di lettere di Giulio Cantalamessa datate 25 gennaio 1890, 24 
dicembre 1891, 8 ottobre 1900; spazio è dato anche a due missive del Cavalcaselle del 
febbraio del 1893 e del 1894.  
 
174. A. MEZIO, Chiappellli caricaturista (“Gallerie”), ibid. Sulla mostra di Aldo 
Chiappelli alla Galleria romana della Barcaccia. “Collaboratore del Tempo quotidiano e 
dell’Espresso, Chiappelli si è fatto notare negli ultimi anni tra i rari giornalisti che 
adoperano con garbo la matita del disegnatore satirico”. Per lui, scrive Mezio, “hanno 
certamente maggior peso i disegnatori francesi dell’ultimo Ottocento e i giornaletti 
satirico-umoristici della belle époque, su cui Chiappelli ha educato il proprio gusto di 
umorista, nella scia di Longanesi e di Maccari” (se Maccari era autore delle vignette de “Il 
Mondo”, la figura di Longanesi era stata decisiva in relazione alle posizioni assunte dagli 
autori del settimanale in fatto di arti visive; a tal proposito si veda, per esempio, 1960, n. 
75; 1961, nn. 29, 91; 1962, n. 36; su Longanesi caricaturista, si veda lo scritto di poco 
precedente 1963, n. 87). Chiappelli, inoltre – “episodio che non troviamo ricordato nella 
presentazione dell’artista, scritta con verve giornalistica da Virgilio Lilli”- “aveva avuto la 
fortuna di trovarsi sui banchi dell’Accademia bolognese quando Morandi vi insegnava 
incisione”, e aveva ereditato da Giuseppe Maria Mitelli la propensione a “sfondare verso la 
stravaganza e il capriccio”. L’artista aveva scelto la via di “un tipo di satira non acre, 
farcita longanesianamente di allusioni ottocentesche, e inzuppata in un moralismo alla 
mano, che puo’ andar bene per i palati politicamente più diversi”: “il lato debole di 






1. A. CEDERNA, Lo sventramento soppresso (“Cronache milanesi”), XVII, 1, 5 
gennaio 1965, p. 13. Cederna torna sulla “eliminazione dal piano regolatore” di Milano 
“di uno sventramento famoso quanto micidiale: cioè di quella nuova strada denominata 
racchetta” (su Milano, si veda almeno gli scritti di poco precedenti 1962, nn. 6, 9, 16, 115; 
1963, nn. 69, 74; 1964, nn. 19, 22, 109; per l’ultima riflessione attorno alla racchetta, 
1960, n. 148). La soppressione era “frutto della revisione (ultimata nel 1963) cui è stato 
sottoposto il piano”, e dimostrava “che in dieci anni si è fatto qualche passo innanzi, che gli 
argomenti della cultura hanno prevalso sulla mentalità burocratica”. In conclusione, 
Cederna manifesta l’intenzione di analizzare la “variante” che aveva preso il posto della 
racchetta.  
 
2. A. MANFREDI, Vacanze dadà, ibid. Ai Manifesti del Dadaismo e Lampisterie di 
Tristan Tzara prefati da Sandro Volta (Torino, Einaudi, 1964) aveva fatto riferimento 
qualche settimana prima Granata (1964, n. 138). Manfredi si sofferma sugli aspetti salienti 
del volume, la cui “parte illustrativa non è la meno gustosa”. Gli spunti sulla scorta dei 
quali Manfredi costruisce il proprio articolo sono perlopiù ricavati dalla prefazione di 




3. G. BALDINI, Michelangelo e Gianburrasca (“Televisione”), ibid., p. 14. Nella 
rubrica riservata agli spettacoli ed alla televisione, Baldini si concentra sulla Vita di 
Michelangelo, il cui soggetto era stato scritto da Giorgio Prosperi, e che era stata trasmessa 
qualche giorno prima dalla televisione di Stato.   
 
4. E. TURRI, Lo sciupio del paesaggio (“Foglietti veneti”), XVII, 2, 12 gennaio 1965, 
p. 6. Il racconto di Turri dà la misura della devastazione del paesaggio veneto operata nel 
secondo dopoguerra. È presentata la storia di un “neoindustriale e neomiliardario 
arricchitosi” “con le sue industrie”, che, su una collina in precedenza impreziosita da 
uliveti e da una villa settecentesca, aveva fatto costruire la propria abitazione: eliminati gli 
ulivi, aveva fatto posto a “piante da parco da importare perfino dalla Nuova Zelanda”, “il 
tutto circondato da un alto muro con una difesa di filo spinato”.  
 
5. M. CESARINI, L'ufficiale curioso (“Aria del Bosforo”), ibid. Memorie di un viaggio 
letterario ed archeologico sul Bosforo. Cesarini, interessato alla visita delle rovine di Troia, 
scrive delle trattative con gli ufficiali della guarnigione turca finalizzate all’ottenimento del 
lasciapassare. 
 
6. A. CORTE (a cura di), Guerra e letteratura (“Il salvadanaio di Léautaud”), ibid., 
pp. 11-12. Corte cura la pubblicazione di alcuni passi del Journal Littéraire di Paul 
Léautaud (in particolare, per quel che attiene al periodo compreso tra 1940 e 1956). Per 
quel che concerne le arti visive, qualche nota relativa a porcellane decorate (23 novembre 
1946); alcuni appunti su Matisse e Picasso, “grandi talenti caduti nell’assurdo, nello strano, 
per volontà di meravigliare” (29 maggio 1948). 
 
7. A. CEDERNA, Un anno decisivo (“Il giardino d'Europa”), ibid., p. 13. Riepilogo di 
un anno di politica urbanistica italiana. Tra le altre cose, Cederna pone all’attenzione dei 
lettori de “Il Mondo” le secche nelle quali stagnava il progetto di nuova legge urbanistica 
(oltre a Cederna - 1964, nn. 5, 74, 86, 149 –, della legge urbanistica si erano occupati gli 
autori del “Taccuino”, 1964, nn. 56, 60, 68, 70, 77; Leonardo Benevolo, 1964, n. 112); la 
“mancanza degli strumenti” adatti alla risoluzione dei problemi che attanagliavano “i centri 
storici, le coste, le risorse naturali, i parchi nazionali” (sulle coste, problema molto 
dibattuto nelle settimane precedenti, si veda almeno 1962, n. 76; 1963, n. 10; 1964, nn. 41, 
166); la nomina della “commissione interparlamentare per la difesa del nostro patrimonio” 
(sulla commissione, in precedenza, 1964, nn. 33, 71, 83, 86, 91, 146; a seguire, 1965, n. 
39).  
 
8. S. MARTINI, Il vigile delicato (“Italia minore”), XVII, 3, 19 gennaio 1965, p. 6. Il 
racconto di Martini è uno spaccato di vita di provincia italiana. Il collaboratore de “Il 
Mondo” scrive della visita che gli aveva fatto un vigile urbano, “colpito fin dal momento 
del suo arrivo” da “alcune suppellettili” che ornavano casa Martini. Tra gli oggetti 
menzionati, “un vaso di terracotta” ed “una tempera di Maccari, che ballava sulla parete”.  
Proprio su Mino Maccari e la sua arte verte la parte conclusiva della conversazione tra i 
due. 
 
9. A. CEDERNA, Man-made America (“La natura e l'uomo”), ibid., p. 13. Recensione 
del volume di Christopher Tunnard e Boris Pushkarev Man-made America. Chaos or 
control? (London, Yale University Press, 1963). Il testo, scrive Cederna, presenta “alcuni 
aspetti del paesaggio americano, con particolare riguardo alle risorse naturali e al verde 
pubblico, all’ambiente degli insediamenti residenziali, dei centri commerciali e industriali, 
e al tracciato delle autostrade” (non era la prima volta che il collaboratore de “Il Mondo” 
suggeriva un confronto con la situazione urbanistica americana; si veda, a tal proposito, la 
recensione di The Highway and the landscape, volume curato da William Brewster Snow, 




10. L. ANSELMI, L'ottavo Lotto (“Foglietti marchigiani”), ibid. “Dal 1512 al 1554 
Lorenzo Lotto dipinse per la città di Jesi… otto quadretti, sette dei quali conosciutissimi”: 
“ma dell’ottavo quadro, l’opera di maggiori dimensioni del maestro veneziano, non esiste 
traccia e, benché se ne sia sempre parlato, qui nelle Marche, si comincia a credere che la 
storia dell’ottavo quadro sia una favola”. Tuttavia, scrive Anselmi, “l’archivio jesino ci 
viene in aiuto”. Nello specifico, è compulsato un numero della “Nuova rivista misena del 
luglio 1892”, in cui Giovanni Annibaldi, pubblicando inediti materiali epistolari, aveva 
ricostruito la storia dell’“ottavo quadro” fino al 1731.   
 
11. A. CEDERNA, La bella America (“La natura e l'uomo”), XVII, 4, 26 gennaio 
1965, p. 13. Discussione generale sulla politica urbanistica americana che prende 
l’abbrivo dalle parole del Presidente Johnson che, “nel suo discorso al congresso”, aveva 
illustrato “i punti principali del programma” del governo per quanto riguarda “lo sviluppo 
delle città”, “le bellezze d’America”, le “risorse naturali” (sull’urbanistica d’Oltreoceano, 
1964, n. 152, 1965, n. 9). Centrale, nel discorso, l’intenzione di “risolvere nell’interesse 
generale, con la disciplina guidata dalla conoscenza, l’apparente contrasto tra congestione 
e dispersione, tra conservazione della natura e suo uso, tra espansione della città e 
salvaguardia del paesaggio”. Portati esempi quali “i piani per la Grande Boston” e per la 
regione di New York, la “strada-parco del West Virginia”, i “corridoi verdi” di Washington 
e Toronto. 
 
12. A. ZANOLI, I riminesi del Trecento, XVII, 5, 2 febbraio 1965, p. 13. Recensione dei 
Trecentisti riminesi di Maurizio Bonicatti (Roma, Edizioni dell’Ateneo, 1963). Anna 
Zanoli riserva la prima parte del suo articolo ad una storia degli studi sul Trecento riminese 
a partire dalla mostra del 1935, “di cui resta preziosa testimonianza” nel catalogo firmato 
da Cesare Brandi (edito nello stesso anno a Rimini, Tipografia Garattoni).  
 
13. O. FERRARELLI, Nola turrita (“Italia minore”), ibid. “La Piazza Giordano Bruno a 
Nola”, esordisce Ferrarelli, “potrebbe ritrovare il suo decoro con pochissima spesa: non ci 
vorrebbe infatti proprio nulla a togliere di mezzo la torretta della casa del Fascio, a radere il 
pretenzioso bassorilievo e fare scomparire l’aquila”. Senza trascurare aneddoti e note di 
costume, il collaboratore de “Il Mondo” dedica qualche appunto alla storia architettonica 
ed urbanistica della città.  
 
14. A. BIANCHINI, Un pittore umorista, XVII, 6, 16 febbraio 1965, pp. 9-10. 
Considerazioni sul volume di Edward Lear “pubblicato a Londra da Richard Bentley nel 
1852 e corredato di due carte e di venti splendide litografie, che si intitolava Journal of a 
landscape painter in Southern Calabria”. Il viaggio, spiega Angela Bianchini, “fu 
compiuto… nell’estate del 1847 attraverso la Calabria citeriore prima, e poi attraverso le 
altre provincie del Regno di Napoli”. La scrittura di Lear, scrive la collaboratrice de “Il 
Mondo”, è imbevuta della poetica del pittoresco, termine la cui origine “è mirabilmente 
riassunta da Praz in La Morte, la carne e il diavolo” (per la prima edizione, Milano-Roma, 
Società editrice la cultura, 1930). 
 
15. A. CEDERNA, 500.000 ettari (“Il bel paese”), ibid., p. 13. “Nel suo recente 
convegno di Pisa, l’associazione Italia Nostra ha proposto l’istituzione di un parco 
nazionale nelle pinete di Migliarino e San Rossore” (casi già analizzati – accanto ad altri 
analoghi – in scritti quali 1962, n. 76; 1963, n. 10; 1964, n. 41; sul tema anche 1965, n. 18). 
Cederna mette la lente sui numerosi convegni indetti nei mesi precedenti sul tema della 
protezione della natura, e spende ulteriori considerazioni sul già analizzato (1964, n. 88) 
numero che la rivista “Casabella” aveva dedicato al “fabbisogno di verde in Italia”. Si 
sofferma infine su alcuni casi, tra i quali si citano quelli del parco della Maremma, del 




16. A. TODISCO, Il processo (“Usi e costumi”), ibid., p. 16. “A Palazzo di Giustizia per 
seguire un processo”, Todisco è calamitato dalle architetture di quel “colosseo umbertino”, 
“affermazione solenne e monumentale dell’Italia unitaria di fronte al vicino Vaticano”. 
Seguono impressioni a proposito dello “zelo con cui il giovane stato laico rivaleggia con le 
imponenti vestigia dello stato della Chiesa”, e considerazioni di carattere generale sulle 
“infelici” soluzioni della retorica, magniloquente architettura “fin-de-siècle”. 
 
17. S. BOTTARI, Un episodio bestiale, XVII, 7-8, 23 febbraio 1965, p. 13. Su alcuni 
scempi a danno di opere d’arte compiuti nelle settimane precedenti: dallo “sfregio di una 
serie di quadri nella Galleria degli Uffizi”, alla “scialbatura” avvenuta a Bologna ai danni 
di “una saletta affrescata da Nicolò dell’Abate” in palazzo Zucchini Solimei. Bottari 
ricostruisce la storia del palazzo e degli affreschi in questione, concedendo spazio 
preminente alla figura di Guido Zucchini, che nel 1924 aveva curato il restauro di tali 
opere. Il collaboratore de “Il Mondo” conclude con un appello indirizzato alla 
Soprintendenza, cui chiede anche di vigilare sugli affreschi di Lorenzo Costa “nella 
cappella del Castello di Pontepoledrano” e sulle “sale affrescate da Amico Aspertini nel 
Palazzo Isolani di Minerbio”. Sul tema anche Cesare Gnudi, 1965, n. 23. 
 
18. A. CEDERNA, Una proposta concreta (“I parchi nazionali”), ibid. Cederna si 
ricollega allo scritto comparso ne “Il Mondo” la settimana precedente (1965, n. 15), e 
segnala i “due fatti recenti” che “hanno vivamente interessato quanti hanno a cuore la sorte 
delle superstiti risorse naturali italiane”: “l’appello rivolto da Italia Nostra al presidente 
della Repubblica per l’istituzione di un parco nazionale a S. Rossore Migliarino”, e “la 
notizia secondo cui sarebbe intenzione dello stesso presidente Saragat di aprire ai romani i 
cinque chilometri di litorale della tenuta di Castel Porziano” (sulla notizia anche 1965, n. 
33). Il collaboratore de “Il Mondo” si concentra, in particolare, su S. Rossore-Migliarino, 
“l’unica zona naturale intatta tra Bocca di Magra e Livorno”: occorreva “promuovere uno 
studio di pianificazione dell’intera fascia costiera tra Viareggio e Livorno”. 
 
19. G. BALDINI, Vecchi dagherrotipi (“Televisione”), ibid., p. 14. In una discussione 
generale sul Gattopardo di Luchino Visconti, Baldini individua tra le fonti d’ispirazione 
del regista alcuni scritti di Soldati e Longanesi, “o almeno la possibilità che Longanesi 
ebbe di vedere e di far vedere con occhio fresco e disincantato la pittura italiana 
dell’Ottocento”.  
 
20. A. CEDERNA, Il parco conteso (“Cronache dell'urbe”), XVII, 9, 2 marzo 1965, p. 
13. “A intervalli regolari”, esordisce Cederna, “un nome, di parco o villa o colle o 
campagna, monopolizza l’attenzione della gente”, finché tutto “finisce nel peggiore dei 
modi, a vantaggio dei privati”. Così era accaduto per Villa Chigi, Villa Savoia, il 
Gianicolo, Monte Mario, il Celio, Villa Doria Pamphilj, l’Appia Antica: casi sui quali il 
collaboratore de “Il Mondo” era più volte intervenuto. Il 1965 “sarà l’anno di un’altra villa 
famosa, la Strohl-Fern”, la cui vicenda era “entrata nella fase finale”. Cederna aggiorna i 
lettori sulle ultime novità riguardanti la villa “di proprietà della Francia” (il caso era stato 
presentato per la prima volta sulle pagine de “Il Mondo” nell’ambito di 1957, n. 110; sulle 
ville romane anche 1965, n. 22).   
 
21. P. SCARPELLINI, La fortuna dei primitivi, XVII, 10, 9 marzo 1965, p. 13. 
Recensione di La fortuna dei primitivi: dal Vasari ai neoclassici di Giovanni Previtali 
(Torino, Einaudi, 1964). L’autore, premette Scarpellini, “è un allievo del Longhi e da lui 
trae l’abitudine alle vivaci formulazioni di giudizio”, “cariche sempre di un forte sapor 
polemico”. Tra i pregi del volume, il fatto che in esso lo studioso “trova non solo una 
quantità di notizie inedite e di grande interesse ma anche una utilissima integrazione 
concettuale e bibliografica del classico lavoro dello Schlosser sulla storiografia artistica”. 
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Le considerazioni di Scarpellini sul volume di Previtali sono precedute da una discussione 
sulla fortuna critica dei primitivi a partire dalla rivalutazione delle loro opere da parte della 
“cultura romantica”.  
 
22. A. CEDERNA, Appello alla ragione, ibid. Ancora sulla situazione delle ville romane 
(su cui, in precedenza, 1965, n. 20; a seguire, 1965, n. 31). Cederna commenta le 
dichiarazioni del sindaco di Roma, che aveva annunciato “che sono in corso le trattative 
per l’acquisto di villa Doria Pamphilj” e “la sua destinazione a parco pubblico” (sulla villa, 
in precedenza, 1963, nn. 19, 29, 34, 47, 82, 83; 1964, n. 63). Tuttavia, “non c’è da stare 
allegri”: “quando villa Doria Pamphilj sarà aperta ai romani, Roma passerà dall’attuale 
media di metri quadrati 1,5 di verde per abitante a metri quadrati 2”, una media “inferiore a 
quella delle grandi capitali straniere”. Restava aperta la questione di villa Strohl-Fern (caso 
affrontato anche in 1965, n. 20), nel cui parco la Francia intendeva costruire “la nuova 
sede… del liceo Chateaubriand”. Fortunatamente, il consiglio comunale aveva approvato 
“quasi all’unanimità una mozione che impegnava la Giunta a fare interrompere i lavori 
abusivamente intrapresi”. 
 
23. C. GNUDI, Un episodio bestiale (“Lettere scarlatte”), XVII, 11, 16 marzo 1965, p. 
4. Sulla manomissione che aveva subito la “saletta affrescata da Nicolò dell’Abate” in 
palazzo Zucchini Solimei, interviene anche Cesare Gnudi, in una lettera indirizzata al 
direttore de “Il Mondo” (sul caso aveva fatto luce Bottari in 1965, n. 17). 
 
24. A. BENEDETTI, Le duecento ville (“Città e campagna nella Repubblica di 
Lucca”), ibid., pp. 11-12. Benedetti recensisce il volume di Isa Belli Barsali Le ville 
lucchesi (Roma, De Luca, 1964). L’autrice “esamina trentuno delle duecentoventisei ville 
sparse in Lucchesia classificandole con rigore, dandone un’analisi storica e stilistica”. 
Della stessa autrice, Bonsanti segnala La villa a Lucca dal XV al XIX secolo (Roma, De 
Luca, 1964); completa, in seguito, le indicazioni bibliografiche sull’età moderna a Lucca 
spendendo qualche riga sui Nobili e mercanti nella Lucca del Cinquecento di Marino 
Barengo, volume edito a Torino da Einaudi.    
 
25. A. CEDERNA, La crisi e il disordine (“Cronache dell'urbe”), ibid., p. 13. Mentre 
“mancano dieci mesi alla scadenza delle norme di salvaguardia del piano regolatore 
(adottato dal Comune il 18 dicembre 1962)”, restavano “sul tappeto” “i più gravi problemi 
di Roma” (sul piano, in precedenza, si veda almeno 1962, nn. 10, 26, 74, 88, 155; 1963, nn. 
1, 12; 1964, nn. 96, 169; a seguire, 1965, n. 34). Dei tre “maggiori interventi urbanistici 
che il piano regolatore considerava prioritari”, vale a dire “politica di edilizia economica, 
sviluppo industriale, decentramento direzionale”, solo il primo “ha avuto un parziale avvio 
di soluzione”. Di questa “generale delusione si è fatta interprete la sezione laziale 
dell’Istituto di Urbanistica, nei suoi recenti documenti e in un libro bianco”. 
 
26. A. ARBASINO, Il deserto del Midcult, XVII, 12, 23 marzo 1965, pp. 11-12. Tra 
cronache mondane e critiche letterarie e teatrali, il paragrafo “Vespri cubisti” commenta 
con ironia quanto facessero “a pugni” temi e costumi dei Vespri siciliani di Verdi in scena 
all’Opera di Roma con i particolari “cubisteggianti” della scenografia.  
 
27. A. CEDERNA, La strage sospesa (“Alberi e strade”), ibid., p. 13. “Nuovi sviluppi 
nella questione degli alberi lungo le strade” (sul problema, in precedenza, si veda almeno 
1964, nn. 139, 159, 162; sul tema anche 1965, n. 107): il Ministro dei Lavori Pubblici “ha 
disposto la sospensione degli abbattimenti delle alberazioni stradali”, a meno che non si 
fosse in presenza di casi di “cattivo stato di conservazione o di stabilità”. Nelle stesse 
settimane, continua Cederna, “tutta la politica stradale dell’Anas è stata messa sotto accusa, 
alla radio, in un convegno dei cinque (4 gennaio 1965), dagli architetti Giovenale e 
Benevolo”; inoltre, “all’arretratezza tecnica dell’Anas, è dedicata una nota di una rivista, 
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Strade e traffico (ottobre 1964)”, ed alcune battaglie di “Italia Nostra” e del Consiglio 
Nazionale delle Ricerche.  
 
28. A. MANFREDI, La leggenda medicea, ibid. Recensione di Arte e umanesimo a 
Firenze al tempo di Lorenzo il Magnifico di André Chastel (Torino, Einaudi, 1964). 
L’autore, scrive Manfredi, individua “l’essenza della vita artistica fiorentina nella seconda 
metà del secolo XV” nella “consapevolezza in fieri d’una condizione organica del fatto 
artistico, risolto in quella simbiosi arte-scienza che, attraverso l’esaltante recupero del 
mondo greco-romano, ridà carne e sostanza all’esperienza compiuta nel lungo e tortuoso 
corso dell’ancor imminente Medioevo”. 
 
29. D. SFORZA, La noia e il beatnik (“Colonna antonina”), XVII, 13, 30 marzo 1965, 
p. 5. Discussione generale sulla società artistica romana (di genere analogo è 1964, n. 
171). Nello specifico, Sforza rileva alcune trasformazioni avvenute negli ultimi anni: alla 
metà degli anni Sessanta, la capitale era divisa “per settori incomunicabili”. “I pittori 
stanno per conto loro”, o al più “con i critici d’arte”; “i letterati fanno gruppo a parte”. E 
ancora: “i pittori e i critici di una certa scuola non vedono mai i pittori e i critici della 
scuola diversa ed avversaria”. Il collaboratore de “Il Mondo” esemplifica con chiarezza lo 
stato delle cose, rendendo la misura dello iato, anche sociale, tra il gruppo Pannunzio e gli 
artisti delle avanguardie romane: “quando capiterà ad Amerigo Bartoli di andare a cena con 
Toti Scialoja o a Emilio Colla di passeggiare con Gino Visentini?”. Analizzato con 
maggiore scrupolo il caso di un gruppo di “giovani beats”, “il primo mai comparso a 
Roma”.   
 
30. R. BONELLI, Un falso profeta (“L'insegnamento dell'architettura”), ibid., p. 13. 
“Nel gennaio scorso il Presidente del Consiglio Nazionale delle Ricerche ha presentato alla 
stampa l’opera Studi per una operante storia urbana di Roma”, “pubblicata con il 
contributo dello stesso Consiglio e dovuta” ad alcuni architetti diretti da Saverio Muratori. 
Esaminando l’opera, scrive Bonelli, “si scopre subito” che la “lettura metodica” promessa 
dai curatori del volume non era che “una astratta deformazione della storia urbanistica di 
Roma”. Insomma, il risultato di una fatica “vana e superflua”, una ricerca condotta “al di 
fuori di qualsiasi metodo scientifico”. Bonelli conclude tracciando il profilo di Muratori, 
che la “stampa di destra” aveva definito “il maggiore baluardo contro l’assalto comunista 
alle Facoltà degli architetti” e che, invece, era il primo beneficiario della politicizzazione 
dello scontro.  
 
31. A. CEDERNA, Un poco d'erba (“Cronache dell'urbe”), ibid. Indagine sulla politica 
del verde attuata nella capitale: “gli stanziamenti in bilancio per il verde pubblico di Roma, 
biennio 1965-66, ammontano a due miliardi e mezzo”. Uno e mezzo “per l’acquisto di 
Villa Pamphilj, uno “per la creazione di parchi e verde attrezzato per il gioco e per lo 
sport” (sulle ville anche 1965, nn. 20, 22). “Meglio che niente”, commenta Cederna, che 
menziona anche alcune iniziative per le quali non erano previsti finanziamenti. Tra queste 
si citano, per esempio, l’acquisizione delle “ville Torlonia e Chigi”, la “sistemazione del 
parco dell’Appia Antica”, la “apertura al pubblico di Villa Savoia e Villa Albani”, la 
realizzazione di parchi in quartieri come il Tiburtino, Torpignattara. Infine, spazio 
all’apertura al pubblico di villa Lazzari e “del comprensorio meridionale di Castelfusano”. 
 
32. P. BAROZZI, Op e pop (“L'avanguardia per il 1965”), XVII, 14, 6 aprile 1965, p. 
13. Dopo le riflessioni dello stesso Barozzi, Marmori e Savonuzzi sulle più recenti ricerche 
pittoriche internazionali (1963, nn. 81, 153; 1964, n. 95; su temi analoghi anche 1965, n. 
75), ecco un articolo centrato sull’“Optical”, movimento che si era fatto largo in un 
“mercato d’arte americano” che “si è impossessato dell’arte Gestaltica”, e “ha cercato di 
alimentare una specie di guerra tra pop art e op art”. “Si potrebbe dire”, spiega Barozzi, 
che “pop art e op art sono le due facce di una stessa moneta”: se la prima si concentra 
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sull’oggetto della “produzione industriale al termine del consumo”, la seconda “coglie 
l’oggetto al principio”, nella fase della “progettazione”, quando c’è solo una “ipotesi di 
oggetto”. “Entrambi questi movimenti” “costituiscono la protesta dell’arte contro la 
struttura della società che sfrutta la potenza delle immagini per un fine che non ha nulla in 
comune con l’educazione estetica”. Gli artisti, insomma, “reagiscono al rifiuto della società 
chiudendosi in una torre d’avorio”. Tuttavia, tale chiusura “finisce col diventare un 
vantaggio per il sistema di sfruttamento commerciale contro cui essi si ribellano”: “questo 
è quanto attualmente accade per la op art che senza volerlo ha fornito ottimi elementi 
pubblicitari al mercato artistico proprio con il suo atteggiamento di ribellione al mercato 
stesso”. La parte centrale dello scritto di Barozzi è dedicata al rapporto tra Gestalt e Optical 
art. In seguito, spazio è dato ai “due padri” del movimento, Josef Albers e Victor Vasarely, 
di cui il collaboratore de “Il Mondo” traccia un breve profilo biografico ed artistico. In 
conclusione, Barozzi si concentra sul rapporto tra op art e scienza, e sui tratti comuni agli 
artisti del movimento: dalla “distorsione della prospettiva”, spesso riscontrabile nelle opere 
di Bridget Riley, alla “fusione del colore”, della quale campione era Richard 
Anuszkiewicz. Qualche riga anche per le opere di Julian Stanczak, Larry Poons, per gli 
artisti del tedesco gruppo Zero, dello spagnolo Equipo 57, dell’americano Anonima, di tre 
gruppi italiani: “uno di Roma, il gruppo N. di Padova, il gruppo T. di Milano”. In comune, 
il desiderio di anonimato: “la riga e il compasso sono i veri arnesi dell’artista”, 
affermavano gli uomini del Gruppo Anonima.  
 
33. A. CEDERNA, Spiaggia libera (“Cronache dell'urbe”), ibid. “Più di due chilometri di 
spiaggia libera, senza stabilimenti balneari né recinzioni”: “questa la novità che si annuncia 
ai romani, in seguito alla cessione, da parte del Presidente della Repubblica al Comune di 
Roma, di un tratto del litorale della tenuta di Castel Porziano” (notizia anticipata in 1965, 
n. 18). La cessione “sarà regolata da una convenzione che impone particolari condizioni”, 
tra le quali: “conservazione del carattere paesistico”, “rispetto della vegetazione esistente”, 
“divieto assoluto di costruzioni ad uso di abitazione”, “divieto di costruire stabilimenti 
balneari e spogliatoi”. Castel Porziano, conclude Cederna, deve “diventare una grande 
riserva naturale, un parco nazionale”. 
 
34. A. CEDERNA, Terra di nessuno (“Il piano regolatore di Roma”), XVII, 15, 13 
aprile 1965, p. 13. Cederna riprende in mano la questione del piano regolatore di Roma 
(sul piano, in precedenza, si veda almeno 1963, nn. 1, 12; 1964, nn. 96, 169; 1965, n. 25); 
si concentra in particolare su alcune delle “controdeduzioni” relative al piano, che 
ammontavano a “quattro-cinquemila”, di cui “solo una ventina forse sono documenti seri e 
meditati”, redatti da “associazioni tecniche e culturali (e tra di esse l’Istituto di Urbanistica 
e Italia Nostra)” e da “organismi politici responsabili”. “Quasi tutte le altre” erano figlie di 
una “famelica speculazione”. Di queste ultime, sono riportati alcuni passi utili a 
comprendere gli ostacoli frapposti dai nemici di Roma alla destinazione a parco pubblico 
di aree come l’Appia Antica o i parchi delle ville storiche (sulle quali anche 1965, nn. 20, 
22).  
 
35. M. CESARINI, Ricordo di Mafai, ibid., p. 16. In morte di Mario Mafai (scritti 
connessi con artisti della Scuola romana - Raphaël, su tutti – compaiono a firma Alfredo 
Mezio fin dai primi anni di vita del giornale, 1949, n. 11; 1950, n. 9; 1952, n. 23; su 
medesimi contenuti anche alcune riflessioni pubblicate su “Il Mondo” negli anni appena 
precedenti il presente testo, per esempio 1960, n. 70; 1961, n. 65). Quelli di Cesarini sono 
ricordi privati, personali: “di Mario Mafai, proprio fino a poche settimane fa, avevo un 
taccuino pieno di parole e frasi” “raccolte durante un pomeriggio di conversazione nello 
studio di Trastevere”; “c’ero andato con l’intenzione di scrivere un suo ritratto”. Tuttavia, 
il collaboratore de “Il Mondo” si era “accorto che era impossibile trascrivere ciò che Mafai 
diceva in queste conversazioni senza tradirlo”; scomparso l’artista, Cesarini sente di essere 
“in debito con lui almeno di due parole di ricordo”. Pubblicati aneddoti e curiosità riferiti 
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ad alcuni incontri romani tra i due avvenuti a partire dagli anni Quaranta.  
 
36. N. FRANK, Doline a Passy (“Aria di Parigi”), XVII, 16, 20 aprile 1965, p. 6. Tra le 
frequentazioni parigine di Frank, emerge quella con lo “spaesato” artista Zoran Antonio 
Music. Questi “dimora in un casamento di altissimi piani” nel “sedicesimo quartiere, 
Auteuil e Passy”. Frank si sofferma sullo studio dell’artista: “ti guardi attorno e non sei più 
a Passy, non più a Parigi, nemmeno più, sembra, in questo mondo ma in un altro universo: 
il Carso”. Frank è colpito dall’aspetto dell’artista, che “conserva, nel parlare, l’aria e il 
suono di Venezia, ch’è il suo vero ancoraggio”; e poi, “neanche importa che ne parli”, 
“approdi in Dalmazia”. Nello studio “ci sono i quadri grandi, le acqueforti, ma prim’ancora 
vengono i disegni”, in cui “riconosci ancora tutta la disseminata fantasia” dei suoi colori. 
Colori che “nei quadri, già quintessenziati, diventano meduse di cangiante geologia, tracce 
evanescenti di vita planetaria, lirismo della forma liberata dalla dura terra”; “nelle 
acqueforti, invece, si tramutano in labirinti da gioco policromo, moto perpetuo di linee di 
vita”: nel disegno, “si passa all’idea in sé”. “Tutta l’opera grafica” di Music “è ora 
recensita dalla Galleria Schmucking di Braunschweig”. 
 
37. A. CEDERNA, La sorte dei centri storici (“Il bel paese”), ibid., p. 13. “Nell’ultimo 
numero della rivista Urbanistica (42-43, febbraio 1965) sono pubblicate le relazioni 
presentate” nell’ambito di un convegno veneziano “dalla Commissione per i centri storici 
urbani della Federazione internazionale per l’abitazione, l’urbanistica e la pianificazione 
territoriale”. Cederna sottolinea che, a partire dalla fine degli anni Quaranta, si erano 
susseguiti iniziative, pubblicazioni e convegni sui centri storici, senza che la situazione di 
fondo fosse stata modificata: “mentre noi dopo tanti anni e tante fatiche, siamo ancora ai 
primissimi passi, aumentano gli esempi stranieri”, tra i quali si cita, a titolo 
esemplificativo, quello offerto dalla Cecoslovacchia, “con le sue quaranta città protette”. 
 
38. U. FACCO DE LAGARDA, Il magnetico Guidi, ibid. Medaglione dedicato a Virgilio 
Guidi. Se la prima parte dello scritto di Ugo Facco De Lagarda è centrata sull’attività 
dell’artista dopo che “ha lasciato la cattedra all’Accademia di Belle Arti” e sulle abitudini 
ed i luoghi da questi frequentati a Venezia (dalla Galleria d’arte in Campo Santo Stefano 
alla “Trattoria degli artisti al Ponte delle Ostreghe” – la prima, “la galleria 
dell’indimenticabile mercante in camera Giorgio Zamberlan”; in alcuni scritti comparsi ne 
“Il Mondo” una decina di anni prima, lo stesso Zamberlan aveva fatto menzione della 
centralità della figura di Guidi nell’ambiente pittorico veneziano; si veda, per esempio, 
1956, n. 23), la parte conclusiva ne inquadra il profilo di pittore. Il collaboratore de “Il 
Mondo” imposta la propria analisi ripartendo la vita di Guidi in “cinque tempi, di creazione 
e di cattedre: i due tempi di Roma, quello di Bologna e i due di Venezia”. Circa i suoi 
“maestri ideali”, Guidi, “per nulla impressionato dagli imponenti exploits di Mondrian, di 
Pollock e di Fautrier”, guardava piuttosto al “veneto Giorgione” e ai “toscani Piero della 
Francesca e Masaccio”. Tuttavia, la “delicata e sensitiva semplificazione delle cose, fino a 
ridurle all’essenziale poetico, è tutta sua”. In conclusione, un accenno al caso Guidi alla 
Biennale veneziana del 1954: “candidato vox populi al massimo premio”, “fu, al momento 
decisivo, messo in disparte”.   
 
39. A. CEDERNA, La commissione all'opera (“La tutela del patrimonio artistico”), 
XVII, 17, 27 aprile 1965, p. 13. Il 9 di aprile, la Commissione d’indagine per il 
patrimonio storico, artistico e paesistico “ha tenuto una conferenza stampa in cui è stata 
data notizia” “del lavoro svolto, e sono state illustrate alcune delle direttive che si 
intendono seguire per raggiungere gli obiettivi previsti” (sulla commissione anche 1964, 
nn. 33, 71, 83, 86, 91, 146; 1965, n. 7). Cederna mette la lente, in particolare, sulle 
“proposte contenute nelle tre comunicazioni” di Ragghianti, sul “personale scientifico” e 
“la riorganizzazione dell’amministrazione dell’antichità” (si veda, a tal proposito, 1962, nn. 





40. C. SAVONUZZI, Raimondi romanziere, XVII, 18, 4 maggio 1965, pp. 9-10. Il 
profilo di Raimondi romanziere disegnato da Savonuzzi si arricchisce di qualche aneddoto 
e di alcune riflessioni su temi di pittura del Novecento. Riportati alcuni passaggi di una 
conversazione all’interno della quale Raimondi aveva ricordato la consuetudine dei 
rapporti e delle discussioni con Roberto Longhi; altri, di riflessioni in cui si era intrattenuto 
sulla poesia “disperata”, “che non ha né prima né dopo”, di artisti come Morandi, De Pisis, 
Carrà.   
 
41. A. CEDERNA, Tre campi da gioco (“Cronache dell'urbe”), ibid., p. 13. Nel 
“duemilasettecentodiciottesimo anniversario della fondazione di Roma”, città di “ruderi” e 
“macerie” che era cresciuta “nel totale disprezzo per la natura” e le altre “esigenze di vita 
dei cittadini”, si registrava la notizia della realizzazione dei “primi tre campi da gioco per 
bambini e ragazzi, arredati con criteri moderni” (sull’insufficienza di spazi per il gioco e di 
strutture adeguate per la pratica sportiva, in una prospettiva di costante confronto con la 
situazione europea, Cederna era tornato nel contesto della disamina dell’ultima Triennale 
di Milano, 1964, n. 133; a seguire, sul tema, 1964, n. 155). I tre campi erano stati “ricavati 
in aree verdi esistenti scampate al diluvio cementizio”: “semenzaio comunale della 
Garbatella”; “nella parte di Villa Lazzaroni aperta al pubblico”; “nella Villa Celimontana”. 
 
42. S. RAY, Borromini riveduto, ibid. Recensione di Borromini nella cultura europea di 
Paolo Portoghesi (Roma, Officina, 1964). “Fra i saggi che compongono questo libro”, 
scrive Ray, “una parte era già nota, altri sono inediti, ma nuova è la messa a fuoco 
complessiva dei problemi, che finisce per correggere gli equivoci da cui non andavano 
esenti alcune tesi precedentemente espresse dal Portoghesi”. Lo studioso, per esempio, “nel 
tentativo di stabilire dei nessi tra l’opera di Borromini e i problemi dell’architettura 
moderna”, “aveva insistito soprattutto sulle suggestioni figurative capaci di contribuire ad 
una articolazione del linguaggio contemporaneo”, sfiorando “pericolosamente le posizioni 
del più retrivo accademismo romano”, dal quale tuttavia lo distingueva, sulla scorta del 
pensiero di Pagano, l’affermazione della centralità del “contenuto etico” nell’architettura.  
 
43. A. MANFREDI, Storia di un maestro, XVII, 19, 11 maggio 1965, p. 13. “Attraverso 
una bella serie di contributi sfociati di recente in un grosso volume (Giorgio Morandi, 
Edizioni del Milione) Francesco Arcangeli ci restituisce al vivo la semisecolare parabola di 
Morandi” (Milano 1964; alcuni scritti sull’artista erano comparsi ne “Il Mondo” l’anno 
precedente, anche in concomitanza con la scomparsa dell’artista: 1964, nn. 93, 99; il 
presente scritto dà il la ad una serie di pagine morandiane, testimoniata per esempio da 
1965, nn. 47, 54). “Il libro”, spiega Manfredi, “accompagna l’artista dagli inizi, intorno al 
primo decennio del secolo, fino al 1961”. Il collaboratore de “Il Mondo” pubblica alcuni 
stralci del testo di Arcangeli: “per esser frutto d’una sofferta fusione in quel crogiuolo 
storico, non è soltanto una scelta di pittura”, quella di Morandi; “è insieme una scelta, e 
soprattutto un destino inevitabile di vita”, “combacianti entro la misura d’un raggio visivo 
ch’è anche raggio della coscienza”. “Quanto avvicina, e insieme distingue Morandi da altri 
grandi isolati del secolo: da Klee a Wols a Fautrier a Pollock”, “è la corsa verso l’ignoto 
che seduce l’arte del nostro tempo”. Conclude il testo la sottolineatura di un punto chiave, 
centrale nella discussione a proposito di Morandi, la cui arte, scrive Manfredi (e lo aveva 
ribadito, per esempio, anche Ragghianti), “nonostante l’insistenza di certa critica”, non era 
sganciata da un contenuto etico: l’artista “non ha nulla d’idillico, nulla d’anacronistico; il 
suo isolamento è segno di forza, di partecipazione: e i mezzi tecnico-stilistici ne sono 
l’evidente espressione”.   
 
44. A. CEDERNA, Massacri d'Abruzzo (“I vandali in casa”), ibid. “Chi volesse avere un 
quadro sintetico ed esauriente del malgoverno urbanistico” italiano, “non ha che da recarsi” 
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nel Parco Nazionale d’Abruzzo (sui Parchi italiani si veda almeno 1963, nn. 10, 22, 38, 44, 
151; sul Parco d’Abruzzo anche 1965, nn. 46, 49, 50). Quanto succede, infatti, “è la 
vergognosa smentita non solo di ogni elementare norma di tutela paesistica e naturale, ma 
di ogni normale considerazione urbanistica, economica, turistica”. Cederna mette la lente 
su Pescasseroli, nella cui piana e nelle cui colline “è sorta una grottesca città dei balocchi, 
un centinaio di ville”. Nella zona della Cicerana, erano stati “sdemanializzati” e perlopiù 
lottizzati duecentoquaranta ettari. Nella Camosciara, sono segnalate una strada asfaltata 
“cieca, inutile” e tre ville “fra i faggi”.  
 
45. S. BOTTARI, Per un catasto delle opere d'arte, XVII, 20, 18 maggio 1965, p. 13. 
Notizie come quella dello scempio operato sugli affreschi bolognesi di Nicolò dell’Abate 
(1965, n. 17), spingono Bottari ad una denuncia delle “carenze” del meccanismo legislativo 
che regolava la tutela delle opere d’arte, riflessione accompagnata da un appello alla nuova 
Commissione (su cui, in precedenza, 1964, nn. 33, 71, 83, 86, 91, 146; 1965, nn. 7, 39), cui 
erano chieste “proposte concrete”. Bottari auspica, in particolare, la realizzazione di “un 
catasto delle opere d’arte”, punto prioritario “per l’Amministrazione delle Antichità e Belle 
Arti”; “altro punto” era un ripensamento del “rapporto intercorrente tra i proprietari 
d’opere d’arte” e lo Stato.  
 
46. A. CEDERNA, La febbre dei lotti (“Massacri d'Abruzzo”), ibid. Cederna ritorna 
sulle “devastazioni in atto nel Parco Nazionale d’Abruzzo” (questione già impostata la 
settimana precedente) e, a tal proposito, pubblica alcuni passi di un articolo dell’ex 
direttore “Francesco Saltarelli (allontanato nel 1963 perché la speculazione avesse piede 
libero)… sul n. 286 di Casabella”. In seguito, il collaboratore de “Il Mondo” offre “un 
breve quadro della situazione”, dando spazio ai “metodi della speculazione e alla 
complicità dello Stato”. Tra i casi presi in esame, oltre a quelli cui era stato dato un breve 
accenno nello scritto dell’11 maggio (Pescasseroli, la Cicerana, la Camosciara), ci sono 
Prati di Angri e Aceretta, la zona di Lago Vivo e di valle Iannanghera, Forca d’Acero, 
località Fontitune. 
 
47. G. RAIMONDI, Morandi e la sua musa metafisica (“Il cielo della stanza”), XVII, 
21, 25 maggio 1965, pp. 9-10. Raimondi pubblica un ricordo di Giorgio Morandi (scritti 
su Morandi erano comparsi con buona frequenza nel settimanale, specie a seguito della 
morte dell’artista, avvenuta nel giugno del 1964; a tal proposito, si veda almeno 1964, nn. 
93, 99; 1965, n. 43; a seguire, 1965, n. 54; sull’artista, Raimondi avrebbe scritto anche in 
1965, n. 114). Sono ricostruiti “gli itinerari urbani [bolognesi], praticati con Morandi”, che 
“incominciarono nell’estate del ’18, e durarono, immutati, per lunghi anni”. Il 
collaboratore de “Il Mondo” indugia sulla figura dell’artista, “personaggio monastico” che, 
“verso sera, esce a fare due passi, per togliersi appena dall’applicazione”. Spazio è dato 
anche alle conversazioni intercorse tra i due. Oggetti di dialogo, a titolo esemplificativo, 
l’arte di Luigi Bertelli, che per Morandi era “l’unico pittore bolognese”; e ancora - scrive 
Raimondi -, il pittore parlava spesso “di Renoir, di Cézanne, di altri francesi”. Raimondi 
conclude ricordando un particolare che, nello studio dell’artista, lo aveva colpito: si trattava 
della nuova “musa” morandiana, “un vecchio manichino da parrucchiere, di legno, dipinto 
in grigio piombo”. “Di lì a poco, lo vidi ritratto in un dipinto”: erano gli anni delle nature 
morte metafisiche.   
 
48. L. CECCHI PIERACCINI, Sale e gelati (“Gli alleati a Roma”), ibid., p. 10. È datato 
20 agosto 1944 un incontro in casa Cecchi che aveva visto, tra i convenuti, anche Amerigo 
Bartoli ed il “sempre impertinente” Longanesi.  
 
49. A. CEDERNA, Distruggere per valorizzare (“Massacri d'Abruzzo”), ibid., p. 13. 
Ancora sul Parco Nazionale d’Abruzzo (sul tema, in precedenza, 1965, nn. 44, 46; a 
seguire, 1965, n. 50). Cederna si sofferma sulle responsabilità delle istituzioni in relazione 
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alle devastazioni in atto nel Parco. “Il primo gesto ufficiale contro il parco è, all’inizio del 
1962, la nomina a presidente dell’ente di un funzionario forestale in servizio”: si trattava 
della “definitiva rivalsa del ministero dell’Agricoltura, al quale non era mai andata a genio 
l’autonomia dell’Ente Parco”, e insieme del “mezzo migliore per sottoporre l’istituzione ai 
più svariati interessi politici, elettoralistici e affaristici”. Erano seguite sdemanializzazioni e 
speculazione edilizia, favorite dalle pressioni della “cricca degli affaristi” su sindaci ed 
amministratori. 
 
50. A. CEDERNA, Partenza da zero (“Massacri d'Abruzzo”), XVII, 22, 1 giugno 
1965, p. 13. La distruzione del Parco Nazionale dell’Abruzzo (sul tema, in precedenza, 
1965, nn. 44, 46, 49) era assurta allo status di “scandalo internazionale”. Istituzioni come 
lo Uicn (Union internationale pour la conservation de la nature) avevano preso posizione in 
difesa del patrimonio paesistico costituito dal parco, denunciando “gli attentati” contro di 
esso. Cederna conclude la propria inchiesta soffermandosi su alcuni blandi provvedimenti 
di tutela messi in campo dallo Stato, e chiedendosi se “la campagna di stampa, l’intervento 
degli enti di cultura” fossero serviti a qualcosa: “pare di sì”, si risponde, se “da un paio 
d’anni non si sono avute nuove sdemanializzazioni”.   
 
51. O. MORISANI, Un metodo per Brunelleschi, ibid. Recensione di Brunelleschi. Forma 
e ragione di Eugenio Luporini (Milano, Edizioni di Comunità, 1964). L’autore investe “da 
ogni parte” la “complessa e problematica” personalità di Brunelleschi, “esaminandola in 
tutte le sue articolazioni, documentarie storiche ambientali tecniche, per giungere, non al 
profilo di un astratto sviluppo di forme, ma alla definizione di una personalità unica, pur 
nella molteplicità degli episodi figurativi che l’esprimono, e che, invece delle tappe di un 
processo, costituiscono le molte facce di uno spirito unitario”.   
 
52. A. TODISCO, Le due culture (“Usi e costumi”), ibid., p. 16. Todisco ragiona su 
alcuni dei punti dibattuti nell’ambito dell’incontro “sul tema delle due culture” organizzato 
il 14 maggio a Milano dalla Fast (Federazione delle associazioni scientifiche e tecniche) 
“in collaborazione con l’Associazione per la ricerca scientifica e la Esso”. Tra i relatori 
anche Argan, che si era concentrato sul rapporto tra ricerca scientifica e arti visive, e che 
aveva dato il benestare a che, “da parte delle arti visuali”, si utilizzassero “le ricerche che 
nel campo dell’immagine si sviluppano in sede scientifica”.  
 
53. N. FRANK, Il Museo della donna (“Aria di Parigi”), XVII, 23, 8 giugno 1965, p. 5. 
La recensione dell’esposizione dei capolavori del Musée de l’homme, “scelti fra la 
ricchissima messe procurata dagli etnografi”, è inframmezzata da riflessioni circa il 
rapporto “fra le ispirazioni dei cosiddetti selvaggi e di tutt’i nostri isti, da quelli delle 
impressioni e dei cubi a quelli delle macchie e dell’astrazione”. Fra “i brani che son poi 
riportati nel catalogo, e che sono per lo più di scrittori e poeti del tempo nostro, in lode 
delle arti anonime rivelate dagli esploratori”, sono pubblicati alcuni passi di quelli firmati 
da Albrecht Dürer, Tzara e Breton. In conclusione, Frank scrive di avere fatto visita, nella 
stessa giornata, alla mostra di Bona De Pisis “alla galleria di Gualtieri di San Lazzaro”: 
presentati assemblages, “incollamenti fatti di stoffa”. Un vero Museo della donna 
(sull’artista, in precedenza, 1954, n. 42).  
 
54. A. ZANOLI, Morandi in libreria, ibid., p. 13. Ancora sulla vita e l’arte di Giorgio 
Morandi (sull’artista, si veda almeno gli scritti di poco precedenti 1964, nn. 93, 99; 1965, 
nn. 43, 47). Anna Zanoli ragiona attorno a due “saggi usciti recentemente” e firmati 
Lamberto Vitali: una monografia edita dalla Galleria Il Milione (Giorgio Morandi pittore, 
Milano 1964; sul volume anche il citato 1964, n. 93) e la riedizione del “magnifico 
catalogo generale delle incisioni pubblicato nel ’57” (Torino, Einaudi, 1964). Proprio a 
Morandi incisore, la collaboratrice de “Il Mondo” dedica gran parte del proprio articolo. 
Spazio anche per alcuni riferimenti al volume che Arcangeli aveva dedicato al pittore, 
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volume sul quale aveva insistito Manfredi nell’articolo comparso ne “Il Mondo” l’11 
maggio: in particolare, in relazione agli “esperimenti preinformali” messi a punto tra 1920 
e 1925, “con notevole anticipo su Fautrier”. “Un chiaro e concreto contributo critico a una 
conoscenza storicamente più fondata di Morandi”, quello offerto da Lamberto Vitali, che 
“ha cercato con apprezzabile modestia d’essere il più piano possibile, quasi avesse da 
compilare un abbecedario”.  
 
55. A. MANFREDI, L'opera di Persico, XVII, 24, 15 giugno 1965, p. 13. Recensione di 
Tutte le opere di Edoardo Persico (a cura di Giulia Veronesi, Milano, Edizioni di 
Comunità, 1964). Persico, ricorda Manfredi, è stato, assieme a Gramsci, Gobetti, Ginzburg, 
tra gli uomini impegnati “nella rigenerazione della società e della cultura italiana tra le due 
guerre”. Il collaboratore de “Il Mondo” pubblica alcuni passi degli scritti di Persico e ne 
traccia un profilo. Quella di Persico era una figura centrale per gli uomini del gruppo 
Pannunzio, che in lui avevano individuato un riferimento in relazione ad antistilismo, 
libertà dello spirito, arte sociale, un’opzione di cultura di matrice romantica. Per quel che 
concerne le arti visive, l’intellettuale era stato chiamato in causa anche nel contesto delle 
analisi dell’opera di Fiorenzo Tomea (si veda, a tal proposito, 1951, n. 6; 1952, n. 54; 
1953, n. 19; 1960, n. 152; 1962, n. 85). 
 
56. A. CEDERNA, La nuova Parigi (“Posta dalla Francia”), XVII, 25, 22 giugno 1965, 
pp. 1-2. Primo scritto della serie dedicata a questioni d’urbanistica francese (della 
sequenza fanno parte anche 1965, nn. 58, 63, 65, 67, 68). “Il 22 giugno sarà reso pubblico 
il piano che dovrà regolare lo sviluppo di Parigi e del suo territorio per i prossimi trenta-
quarant’anni”, “elaborato da quel complesso organismo di coordinamento, studio e 
finanziamento che è il Distretto della Regione parigina, istituito nell’agosto del 1961”. 
“L’importanza del nuovo piano” appare “anche da un semplice fatto: la sua dimensione 
territoriale”, quella della “Grande Parigi, della Parigi-regione”. Cederna si concentra su 
alcune delle informazioni trapelate in relazione agli “assi preferenziali” di espansione e alla 
realizzazione di città satelliti. Spazio anche per alcuni dati sulla più recente storia 
urbanistica parigina.    
 
57. F. PIVANO, I surrealisti si divertono (“Aria di Parigi”), ibid., pp. 11-12. “Il 
secondo Festival della Libera Espressione è incominciato ed è finito a Parigi senza 
interventi di polizia e senza grandi sorprese”: tra le serate previste dal programma e che “si 
sono svolte al Centro Americano per il Progresso degli Artisti, in Boulevard Raspail”, “uno 
happening di Oldenburg uno di Ben e uno di Ted Joans e Earle Brown”; a chiusura del 
Festival, spiega Fernanda Pivano, aveva avuto luogo un altro happening, di Jean-Jacques 
Lebel. Spesso indulgendo a note di costume, la collaboratrice de “Il Mondo” ricostruisce 
brevemente la storia di tali spettacoli, a partire dal primo happening individuale, “di Allan 
Kaprow, a New York, nel 1956”; spazio è dato anche ai primi spettacoli tenuti in Europa, a 
Parigi, nel 1960.  
 
58. A. CEDERNA, I grandi lavori (“La nuova Parigi”), XVII, 26, 29 giugno 1965, pp. 
5-6. Secondo scritto relativo alle trasformazioni urbanistiche in corso a Parigi (primo 
scritto della serie è 1965, n. 56; scritti successivi, 1965, nn. 63, 65, 67, 68). Cederna 
ragiona su alcuni aspetti del progetto di città-regione presentato ai lettori de “Il Mondo” la 
settimana precedente: punta la propria attenzione, in particolare, sui “grandi lavori 
stradali”, sulle “strutture per il trasporto pubblico” e sul traffico, sullo “sviluppo 
urbanistico” cui avrebbe portato la realizzazione “di una nuova città di affari e residenziale 
nell’ansa della Senna a occidente di Parigi”. “C’è molto orgoglio, molta grandeur” nel 
progetto, commenta Cederna; tuttavia non si poteva non riconoscere la “razionalità, la 
chiarezza di impostazione, l’originalità” del piano.  
 
59. P. SCARPELLINI, Ritratto dell'Umbria, ibid., p. 13. Era stato da poco pubblicato, 
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“con i disegni e con la prima redazione”, “in un’ottima edizione critica”, un manoscritto di 
Cipriano Piccolpasso conservato “nella Biblioteca Augustea di Perugia”: Le piante e i 
ritratti della città e terre dell’Umbria, “a cura di Giovanni Cecchini, Istituto Nazionale di 
Archeologia e Storia dell’Arte, Roma, 1963”. Scarpellini traccia anche un profilo 
dell’autore, facendo luce in particolare sui suoi studi su storia e tecniche della ceramica.   
 
60. L. ANSELMI, Porcellane italiane, ibid. Recensione di La porcellana italiana di Arthur 
Lane (Firenze, Sansoni, 1963), volume che faceva luce su un aspetto a lungo lasciato a 
margine degli studi, vale a dire l’importanza che la porcellana italiana “ha avuto nella 
evoluzione della porcellana europea”.   
 
61. J. R. WILCOCK, Avanguardia milanese (“Panopticum”), ibid., p. 16. Suggestioni 
letterarie ricavate dalle Venti riproduzioni di pitture, disegni, stampe del Tetiteatro di 
Alberto Martini (Milano, Bottega di Poesia, 1924). Pubblicati alcuni passi della prefazione 
al volume firmata da Emanuele di Castelbarco. 
 
62. L'INVITATO, Oggetti (“I giorni”), ibid. In un negozio di mobili aperto in via Condotti 
da Dino Gavina, “un signore bolognese che ha una fabbrica a Foligno e negozi a Milano e 
Bologna”, era ospitata “una mostra d’un genere un po’ insolito: i ready-made di Marcel 
Duchamp”. Non si trattava degli originali, “informa il catalogo”, ma “di copie realizzate 
sotto la direzione” dello stesso artista. L’Invitato, attento ad appuntare i vezzi dei visitatori, 
dedica qualche riga a Duchamp, che “era lì, in poltrona in pelle nera, osservando 
attentamente chi si avvicinava ai suoi progetti”.   
 
63. A. CEDERNA, Grand ensemble (“La nuova Parigi”), XVII, 27, 6 luglio 1965, pp. 
5-6. Terzo scritto dedicato a questioni d’urbanistica francese (avevano aperto la serie 1965, 
nn. 56, 58; seguono 1965, nn. 65, 67, 68). “Il motivo di maggior interesse per chi vuol 
rendersi conto del livello dell’urbanistica parigina, è costituito dalla visita ai nuovi 
quartieri”, “ai grands ensembles della periferia” costruiti “a partire dal 1955, grazie al largo 
impiego dei più moderni sistemi di prefabbricazione e all’efficienza degli organismi di 
studio, finanziamento e progettazione, che regolano l’intervento pubblico in materia 
edilizia”. Grand ensemble, spiega Cederna, “è un termine generico che definisce 
insediamenti residenziali, dotati delle attrezzature e dei sevizi essenziali”; quelli superiori 
“a un migliaio di alloggi” erano “più di un centinaio”, tra gli altri Sarcelles, Gonesse, La 
Courneuve. 
 
64. A. ZANOLI, Il tempo dell'“Art Nouveau”, ibid., p. 13. Recensione de Il tempo 
dell’Art Nouveau di Italo Cremona (Firenze, Vallecchi, 1964), volume corredato da 
“trecentosettantaquattro illustrazioni” che costituiscono “un rispettabile armamentario per 
dare un’idea al lettore moderno di quel Modern Style che dominò le esposizioni 
internazionali e universali di fine Ottocento”. Lo studio, conclude Anna Zanoli, “non è 
dedicato soltanto all’Art Nouveau ma è un’estesa ricognizione del decadentismo europeo 
con richiami alle sue più lontane anticipazioni nel Settecento di Hogarth, di Blake e di 
Füssli, forse il più dotato dei precursori, che però è trascurato nella documentazione 
fotografica”. Tra i difetti del volume, quello di non essersi limitato “ai soli nomi che hanno 
avuto rapporti, affinità” col Modern Style (“allineati” da Cremona, per esempio, anche 
Piero della Francesca, Walt Disney e Morandi). 
 
65. A. CEDERNA, I nuovi quartieri (“La grande Parigi”), XVII, 28, 13 luglio 1965, p. 
13. Terzultimo scritto parigino di Antonio Cederna (per i primi articoli della serie, 1965, 
nn. 56, 58, 63; concludono la sequenza 1965, nn. 67, 68). Cederna dedica un’altra pagina ai 
nuovi quartieri, ai grands ensembles sui quali si era soffermato la settimana precedente e 
nei quali – i dati sono aggiornati alla fine del 1963 – viveva “circa un milione di francesi”. 
Cederna respinge alcune critiche indirizzate a tali quartieri, cui si imputava di non essere 
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“stati costruiti secondo un piano generale”, e afferma laconicamente che “chi viene 
dall’Italia” “farà bene a pensarci su parecchio, prima di formulare giudizi sommari”. 
Nell’ultima parte, gli ensembles sono raffrontati a realizzazioni analoghe sviluppate in altri 
paesi europei: dalle new towns inglesi (1960, n. 12) alle città-satellite svedesi (1963, nn. 
99, 104). 
 
66. (n. f.), La villa alienata (“Taccuino”), XVII, 29, 20 luglio 1965, p. 2. Segnalando che 
“villa Doria Pamphilj” “sarebbe di nuovo sul punto di essere venduta al Belgio anziché 
venire acquistata dallo Stato a beneficio di tutti”, gli autori della pagina politica de “Il 
Mondo” prendono a cuore una vicenda più volte presentata ai lettori del settimanale da 
Antonio Cederna (alla presa di posizione degli autori del “Taccuino”, segue la replica di 
Bruno Molajoli, 1965, nn. 70, 76; della situazione della villa, come scritto, si era occupato 
Cederna qualche settimana prima in 1965, nn. 20, 22, 31; sul caso, in precedenza, anche 
1963, nn. 19, 29, 34, 47, 82, 83; 1964, n. 63). 
  
67. A. CEDERNA, La legge e le opere (“La grande Parigi”), ibid., p. 13. Nel penultimo 
degli scritti sulla situazione urbanistica parigina (per i testi precedenti, 1965, nn. 56, 58, 63, 
65; conclude la serie 1965, n. 68), Cederna imposta una discussione generale sulla 
“superiorità urbanistica della Francia nei nostri confronti”. Superiorità che appare 
“evidente” se “osserviamo le maggiori realizzazioni di quest’ultimo decennio” e, in 
particolare, se studiamo la “continuità dell’azione legislativa”, il “continuo 
perfezionamento degli strumenti legali e finanziari”, l’“incessante sforzo di coordinamento 
fra i vari istituti preposti all’organizzazione del territorio”. Il ragionamento di Cederna 
muove dall’analisi della “revisione della legge-base del 1943”, e si ferma agli interventi 
della metà degli anni Cinquanta. 
 
68. A. CEDERNA, I servizi e il verde (“La nuova Parigi”), XVII, 30, 27 luglio 1965, p. 
13. Ultimo scritto su Parigi urbanistica (sul tema, in precedenza, 1965, nn. 56, 58, 63, 65, 
67). “Le città e i quartieri costruiti in Francia in questi ultimi dieci anni”, esordisce 
Cederna, costituiscono “una grande esperienza urbanistica, indispensabile al progresso 
futuro”. Ciò “è stato reso possibile per la cura con cui è stato studiato l’équipement, cioè 
quell’insieme di servizi collettivi”, “edifici speciali, eccetera, che in ogni paese civile 
costituiscono il naturale prolungamento dell’alloggio, e che sono stati definiti come gli 
elementi necessari all’organizzazione spontanea della vita comunitaria”. In conclusione, 
Cederna mette la lente su “i tipi e le norme per il verde pubblico e sportivo nei nuovi 
grands ensembles”.  
 
69. A. MANFREDI, Dante a Orvieto, XVII, 31, 3 agosto 1965, p. 13. Recensione dei 
Temi danteschi a Orvieto, “con saggi di Mario Apollonio e Pasquale Rotondi” (Milano, 
Ricordi, 1965), volume pubblicato in concomitanza con il settimo centenario della nascita 
del “sommo poeta”. Il libro, scrive Manfredi, “ha anzitutto il pregio d’offrirci taluni 
particolari inediti o quasi” di un ciclo, quello del Signorelli, “tutt’altro che familiare al 
grande pubblico”. Il “privilegio di tal genere di libri”, conclude il collaboratore de “Il 
Mondo” – che amplia la discussione ad altri libri usciti in occasione del centenario - “sta 
appunto nel farci arrivare con l’occhio anche laddove, neppur in loco, sarebbe agevole”.  
 
70. B. MOLAJOLI, La villa alienata (“Lettere scarlatte”), XVII, 32, 10 agosto 1965, p. 
4. Sul caso di Villa Doria Pamphilj, riportato all’attenzione dei lettori de “Il Mondo” da 
Cederna prima (1965, nn. 20, 22, 31), dagli autori del “Taccuino” poi (n. 66), interviene 
Bruno Molajoli, Direttore generale delle Antichità e Belle Arti (dello stesso autore anche 
1965, n. 76).  
 
71. G. NOGARA, L'isola e la terraferma (“Il Trecento veneziano”), ibid., p. 13. 
Recensione della Pittura veneziana del Trecento di Rodolfo Pallucchini (Venezia-Roma, 
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Istituto per la collaborazione culturale, 1964), volume uscito “sotto gli auspici della 
Fondazione Giorgio Cini”. Del testo, Nogara evidenzia la “ampiezza di documentazione” 
ed il “rigore analitico e filologico”; sottolinea, inoltre, come il lavoro di Pallucchini fosse 
servito a sgomberare il campo dall’equivoco per cui “la pittura a Venezia abbia inizio con 
il Quattrocento”. 
 
72. L. ANSELMI, Il mobile firmato, ibid. Recensione di Mobili francesi del XVIII secolo di 
Geneviève Souchal (Milano, Mursia, 1964; del volume esiste un’edizione precedente, 
datata 1962). Il volume, commenta Anselmi, “si distacca notevolmente da altre pur 
preziose pubblicazioni del genere”: in esso, infatti, “c’è una vera e propria storia del mobile 
francese del ‘700”.  
 
73. L. CECCHI PIERACCINI, Letterati in cucina (“Gli alleati a Roma”), XVII, 33, 17 
agosto 1965, p. 12. Il primo dei ricordi pubblicati da Leonetta Cecchi Pieraccini riporta i 
lettori al 27 settembre del 1944: l’artista, intenta a dipingere a Villa Borghese, era stata 
interrotta da un “tipo il quale ha giustificato il suo interesse” perché “era il nipote di De 
Nittis”; del 1 ottobre è, infine, una visita di “un pittore romagnolo, amico di mio figlio, di 
nome Multedo” (in tutta probabilità, Michele). 
 
74. A. MANFREDI, Il Medioevo di Toesca, ibid., p. 13. Recensione di due volumi firmati 
da Pietro Toesca e ristampati nel 1965: Il Medioevo (Torino, Utet), “uscito a dispense tra il 
1913 e il ’24 e ultimato nel 1927”, e il Trecento, “che invece risale al 1951” (Torino, Utet). 
“Patente l’intonazione idealista del Toesca”: “il suo Medioevo vedeva la luce infatti negli 
anni in cui l’estetica crociana” “era il naturale clima in cui, non solo in Italia, potevano 
respirare ed espandersi studi”.  
 
75. M. CAMPANARI, L'occhiale, ibid. Un accenno ad Andy Warhol regista dà l’abbrivo 
ad un’ampia discussione generale sull’arte contemporanea di segno fortemente 
antimodernista. Campanari si chiede se “un sasso forato o un legno lavorato potessero 
costituire opera d’arte”, e conclude che “prima che l’opera d’arte perdesse ogni e qualsiasi 
caratteristica normativa che ne permettesse l’apprezzamento, aveva già perso ogni 
possibilità di venire apprezzata”. La libertà degli artisti era “totale, e questa sua totalità 
includeva senza dubbi né rimorsi la libertà di non fare assolutamente niente”. In chiusura, 
qualche accenno alla “mostra newyorchese di Fluxus, lo stesso gruppo che cercò mesi fa di 
sabotare dalla strada lo happening di Stockhausen”: esposti “cassette con un buco per 
metterci il dito, e dentro della gomma-piuma”, e “cassoni per accoccolarsi dentro”; negli 
stessi giorni, nella Green Gallery, “Robert Morris espone altre casse, verniciate di grigio, 
appese in aria o buttate sul pavimento”, e Dan Flavin “espone delle lampade al neon”; nella 
Judson Church, “vengono permessi spettacoli di avanguardia”, tra i quali un happening 
organizzato da Morris, Yvonne Rainer, “con luci e altri interventi di Robert Rauschenberg” 
(sulle più recenti ricerche artistiche internazionali, si veda Barozzi, Marmori, Savonuzzi e 
ancora Barozzi, 1963, nn. 81, 153; 1964, n. 95; 1965, n. 32). 
 
76. B. MOLAJOLI, La villa alienata (“Lettere scarlatte”), XVII, 34-35, 31 agosto 
1965, p. 4. Molajoli, Direttore generale delle Antichità e Belle Arti, interviene ancora (in 
precedenza, 1965, n. 70) sull’ipotesi di vendita di Villa Doria Pamphilj. Sulla villa avevano 
scritto anche Cederna (1965, nn. 20, 22, 31) e gli autori del “Taccuino” poi (n. 66). 
 
77. E. CROCE, Racconti fantastici, ibid., p. 9. In un discorso generale sulla letteratura 
fantastica pre e post surrealista, Elena Croce ragiona anche attorno al libro L’altra parte di 
Alfred Kubin (Milano, Adelphi, 1965). 
 
78. A. CEDERNA, Achille e Nausicaa (“Posta da Corfù”), ibid., p. 14. Diario di viaggio. 
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A Corfù, Cederna appunta alcune impressioni sulla storia - anche urbanistica - dell’isola; 
visita la “biblioteca di circa settantamila volumi, costituita con l’aiuto di francesi ed 
inglesi”; dedica qualche riga all’Achilleion; tra storia e mito, riserva le righe conclusive 
dello scritto ad un ragionamento sull’identificazione di Corfù con l’omerica “isola dei 
Feaci”.  
 
79. C. SAVONUZZI, Passatempi di Corot (“Il museo minimo”), ibid. Savonuzzi si 
concentra sulle ottanta “singes di Corot” “rientrate al Louvre, tempo fa [1962], in una 
mostra (Figures de Corot) voluta e potenziata, come dicevano le prefazioni, 
dall’immancabile Malraux”. Savonuzzi ragiona sulle fonti di Corot: “Chardin che si 
trasmuta quasi in Rousseau e perfino, nell’ovalino con Maurice Robert a cinque anni, una 
delle composizioni cubiste di Braque: natura morta di un bambino”; e ancora, “ogni tanto”, 
“il classicismo sentimentale”, o “l’impaginazione raffaellesca o, dio ne guardi, 
leonardesca”. Insomma, “gli ultimi anni di Corot sono confusi da tante cose”: “una 
incessante, oscillante vecchiaia dove gli sbagli, certe volte, cessano finalmente d’essere 
generosi per farsi freddi, e niente di più”, e dove “tutto quanto prende un’aria da 
frammento”, “lavoro in vitro diciamo alla Degas”. Di contro, “le prime singes italiane, o 
del primo e secondo ritorno in Francia”, “sono davvero encausti triturati e reinvestigati, 
pittura in profondità, scale di toni come una quantità metrica”, “Manet che si aggiunge a 
Cézanne”. “Il francescanesimo di Corot”, scrive il collaboratore de “Il Mondo”, “per più 
angoli si rivela piuttosto violenta avarizia paesana che umiltà”: “una verità domestica”, la 
sua, “esattamente all’opposto di quella di Courbet”; una verità in cui “se c’è poesia suona 
difatti diversa, acidula, un poco stridente”. 
 
80. A. CEDERNA, Arretrati e superbi (“Il giardino d'Europa”), XVII, 36, 7 settembre 
1965, p. 13. Di fronte allo “spettacolo grandioso” offerto dalla politica urbanistica 
olandese, svedese, svizzera, alla loro “cultura della città”, “non cessa di stupire 
l’atteggiamento di sufficienza con cui reagiscono, in maggioranza, i nostri architetti e 
urbanisti”: “dopo qualche apprezzamento generico, essi iniziano un discorso complicato la 
cui conclusione è, invariabilmente, che tutte quelle realizzazioni straniere sono da 
considerarsi, in un modo o nell’altro, superate”. Dichiarazioni sorprendenti, specie se 
provenienti dal Paese che ha “le leggi più rozze di Europa”, città “che sono una vergogna, 
migliaia di chilometri di coste massacrati, piani regolatori che sono soltanto la sanatoria di 
fatti compiuti”. 
 
81. G. COMISSO, Le statue nude (“Calendario”), XVII, 37, 14 settembre 1965, p. 5. 
Una visita alla Gipsoteca di Possagno costituisce l’occasione per alcune considerazioni 
relative alla “storia del nudo nella scultura tra il finire del ‘700 e il sorgere dell’800”; storia 
caratterizzata, appunto, dal trionfo del nudo che, secondo Comisso, “puo’ essere spiegato 
pensando all’atmosfera rivoluzionaria che non tollerava più né parrucche, né palandrane e 
doveva necessariamente spogliare gli esseri umani”. La discussione – di taglio 
patentemente anticlassicistico, antiformalista – del collaboratore de “Il Mondo” finisce per 
abbracciare questioni di “scultura greca e romana”: Comisso sostiene che la plastica che, in 
Europa, continuava ad “essere ritenuta magistrale”, apparteneva invece “a una decadenza”, 
era mero “compiacimento della forma”, ché “la grande scultura greca aveva avuto il suo 
splendore nel periodo arcaico”. La conclusione è significativa: “Canova se fosse rimasto al 
suo paese natale avrebbe finito per fare come suo zio solo buone statue per giardini”; “nella 
visita a quella galleria provavo una nausea profonda e avrei fatto a pezzi quelle statue di 
gesso” (su Antonio Canova, in precedenza, si veda almeno 1957, nn. 145, 156; 1960, n. 
65). 
 
82. V. BLOCH, Seicento a Diderot, ibid., p. 13. “Un gruppo di giovani studiosi americani 
patrocinati dal maestro il prof. Wittkower hanno avuto l’idea di presentare una mostra del 
Seicento italiano o più esattamente, dell’Art in Italy 1600-1700” (mostra tenuta a Detroit): 
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“per realizzare questo progetto”, scrive Bloch, “si sono rivolti ai musei americani in primis, 
ai collezionisti in secondo luogo, e per completare la rassegna” per quanto concerne la 
“parte bolognese”, avevano fatto ricorso alla “raccolta londinese di Denis Mahon”. “Si sa 
che nessuna mostra è completa”, scrive Bloch, tuttavia particolarmente grave era l’assenza 
del “gruppo di opere che è giustamente il vanto della sezione seicentesca di quella 
miracolosa (non trovo un altro aggettivo) galleria che è il museo di Washington”. Inoltre, è 
“un po’ desolante di vedere la pittura genovese rappresentata così uniformemente con 
quadri di Strozzi in primis”.   
 
83. A. CEDERNA, Le metropoli del futuro (“Un libro di urbanistica”), ibid., pp. 13-14. 
Cederna recensisce l’ultimo volume della “collana di testi che, sotto la direzione di Paolo 
Ceccarelli, viene pubblicando la casa editrice Marsilio”: si tratta di La metropoli del futuro 
(Padova 1965), in cui “sono raccolti, a cura di L. Rodwin del Massachusetts Institute of 
Technology, undici saggi scritti da altrettanti specialisti sui problemi della città 
contemporanea”. “Saggi che apparvero la prima volta nel 1961 su Daedalus, la rivista 
dell’Accademia americana di arti e scienze” (di volumi centrati sui problemi della città, in 
precedenza, si era occupato Stefano Ray, 1964, nn. 75, 105, 168). Come aveva scritto 
Giancarlo De Carlo, “autore della prefazione a questa edizione italiana”, il volume offriva 
“il primo, esauriente quadro della gamma dei problemi urbanistici affrontati dalla cultura 
americana, dal New Deal a oggi”.  
 
84. M. GRILLANDI, Il guardiano di Timoleonte (“Italia minore”), XVII, 38, 21 
settembre 1965, p. 6. Sulle scoperte archeologiche di Gela era già intervenuto Alfredo 
Todisco (1964, n. 51). Nel presente scritto, Grillandi, in visita alle “mura erette da 
Timoleonte”, incontra “il custode, lo scopritore, il padrone, il nume indigete” che, “per una 
ispirazione notturna, trasse dalle sabbie” il primo tratto di mura.  
 
85. A. CEDERNA, Disordine in Valtellina (“Il giardino d'Europa”), ibid., p. 13. “Un 
quadro sintetico del disordine territoriale italiano e degli errori che continuiamo a 
commettere sotto il triplice aspetto dello sviluppo urbanistico, della tutela ambientale e 
naturale e della valorizzazione turistica”, “è offerto da quanto sta succedendo in Valtellina” 
(sul tema anche 1965, n. 87; sulla situazione della Valle, il primo intervento è del settembre 
del 1957, n. 123). La devastazione interessava i comuni di Sondrio (a piazza Campello era 
sorto un “grattacielo”, accanto alla chiesa parrocchiale), Chiavenna, Morbegno, Bormio, 
Teglio, Tirano. “I mali effetti dello sfruttamento idroelettrico”, in particolare, “sono stati 
denunciati con molta energia al convegno, promosso il giugno scorso dall’amministrazione 
provinciale di Sondrio, sull’utilizzazione delle acque pubbliche”.   
 
86. V. OLIVETTI, Vacanza al Village (“Aria di New York”), ibid., p. 16. Costume e 
società newyorchesi. Nella Grande Mela, Vittoria Olivetti ritrova “alcuni pittori che non 
vedevo da tempo a Roma: sono emigrati qui e al Village possono continuare a fare la vita 
che facevano a Piazza del Popolo o a Trastevere”; “solo sperano di vendere di più”. Tra 
questi Scarpitta, che ricorda alla collaboratrice de “Il Mondo” che avrebbe dovuto 
“restituirgli un certo quadro cinese perché, dice lui, raffigura un suo antenato”. Nella stessa 
serata, Vittoria Olivetti partecipa ad un happening in cui “Rauschenberg e altri compiono 
gesti scimmieschi saltandosi in groppa l’un l’altro come allo zoo, o strisciano come 
serpenti sul pavimento”, e ad un party, nel quale è avvicinata da “un giovane regista 
francese”. 
 
87. A. CEDERNA, I sindaci e il paesaggio (“Giardino d'Europa”), XVII, 39, 28 
settembre 1965, p. 13. Cederna torna sul “disordine in cui versa” la Valtellina (questione 
impostata in 1965, n. 85). Marca, in particolare, le responsabilità dei “rappresentanti delle 
amministrazioni locali”, che sembravano fare “a gara a chi deprezza di più il proprio paese 
e le proprie montagne”, e credevano “che i vincoli panoramici e d’insieme significhino 
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blocco, stasi e ostacolo al risanamento dei centri storici”. “Di questa situazione”, “un 
esempio notevole è il difettoso funzionamento degli organi consultivi di tutela, cioè della 
Commissione Provinciale per le bellezze naturali”; commissione che, “purché davvero si 
metta al lavoro”, non puo’ che essere considerata “un primo passo verso l’auspicata 
collaborazione tra le parti interessate”. 
 
88. G. RAIMONDI, Gli oggetti di Chardin (“Il cielo della stanza”), ibid., pp. 13-14. 
Raimondi ricostruisce l’infanzia e la giovinezza di Jean-Baptiste-Siméon Chardin. Dalla 
consuetudine con gli oggetti e gli strumenti della bottega del padre, “ebanista, carpentiere, 
in seguito addirittura Bigliardiere”, ai passaggi negli studi “di due professori, come Pierre-
Jacques Cazes e Nöel Nicolas Coypel”, passando per l’attrazione nei confronti dell’opera 
di Watteau. La Insegna, su tutte: “in quella grande tela formicolante di cose come un fatto 
di cronaca mondana”, Chardin era colpito dalle “figure dei facchini, degli imballatori”, 
“gente del popolo”. Raimondi si concentra in seguito sull’opera di Chardin, dai primi 
lavori a quelli dell’età matura: la “coscienza” dell’artista, scrive, “non ha altro nome che 
pittura”, “oppure, diremo: colore, non nel senso finale di tono e accordo, ma in quello 
iniziale di materiale, di sostanza colorante”. Colori, “naturalmente e di preferenza, delle 
cose inanimate, degli oggetti e dei mobili, delle silenziose suppellettili di casa”.  
 
89. A. TODISCO, Pinturicchio in ripostiglio (“Usi e costumi”), ibid., p. 16. “Severino 
Marche mi ha dato forse l’emozione più forte da quando visito musei”: questo l’esordio di 
Todisco. “Nella atmosfera, un po’, da cattedrale sommersa”, “e anche di civiltà rustica, 
paesana, senza smalto” della cittadina, il collaboratore de “Il Mondo” visita “un capolavoro 
di primissimo piano: La Madonna della Pace del Pinturicchio”, ora nella pinacoteca Tacchi 
Venturi. “Bellissima, veramente piena di grazia, con quella dolcezza sfumata e un po’ 
dorata che è l’incanto della scuola umbra”. 
 
90. A. BAROLINI, Scrittori alla griglia (“Lettera da New York”), XVII, 40, 5 ottobre 
1965, p. 8. Alcune considerazioni a proposito di Ombre cinesi. Scrittori al girarrosto di 
Paolo Monelli (Milano, Mondadori, 1965), volume illustrato con disegni di Amerigo 
Bartoli “che, in fatto di dosi e condimenti, non è meno raffinato di Monelli”. Dal libro, 
conclude Barolini, emerge “una moderna galleria di personaggi”, ritratti “ai modi” del 
Guardi.  
 
91. A. ZANOLI, I due Guardi, ibid., p. 13. “Per discutere il problema estremamente 
difficile e assai controverso delle opere di figura di Giovanni Antonio e di Francesco”, “sia 
nei dipinti che nei disegni, sarebbe necessaria una Mostra ed un Catalogo”: Anna Zanoli 
esordisce citando James Byam Shaw, che “così scriveva nel ‘62”, presentando alcuni 
“disegni dei Guardi alla Fondazione Cini” (per il catalogo della mostra, Canaletto e 
Guardi, Venezia, Neri Pozza, 1962). Problema dato innanzitutto dalla “alternanza di 
attribuzioni” e dalla scarsità di notizie sull’attività dei fratelli Guardi; problema cui cercava 
di ovviare la “Mostra veneziana di Palazzo Grassi”, “fondamentale occasione di studio” 
(catalogo a cura di Pietro Zampetti, Venezia, Alfieri, 1965). Alla mostra, la collaboratrice 
de “Il Mondo” dedica un’analisi approfondita (sui Guardi anche 1965, n. 106).  
 
92. A. CEDERNA, Denuncia straniera (“Il giardino d'Europa”), ibid., pp. 13-14. 
Cederna organizza una nuova “antologia dei giudizi stranieri riguardanti il malgoverno 
urbanistico italiano” (per scritti analoghi, 1958, n. 85; 1960, n. 118; 1962, n. 144; 1964, n. 
169). Antologia nella quale “acquista ora un posto preminente quanto è stato scritto su 
Bauwelt del giugno scorso, e che [con “un breve commento di Luigi Piccinato”] oggi 
troviamo pubblicato nelle pagine di apertura dell’ultimo numero della rivista Urbanistica”. 
Tra le cause individuate dai redattori della rivista tedesca in riferimento al caos urbanistico 
ed alla “brutale offensiva del cemento armato” in corso in Italia, la “immaturità”, la 
“leggerezza della classe dirigente”, che mancava del “senso del tragico” che avrebbe 
534 
 
dovuto sentire “per la distruzione di uno dei più bei Paesi d’Europa”.    
 
93. A. TODISCO, Il carosello di Gardone (“Usi e costumi”), ibid., p. 16. Todisco 
dedica qualche riga ai visitatori che, in massa, continuavano a recare visita alla casa-museo 
di d’Annunzio. Con ironia, il collaboratore de “Il Mondo” conclude affermando che tanta 
folla permetteva soprattutto di vivere con agio ai membri della Fondazione del Vittoriale. 
 
94. (n. f.), Opera solitaria (“Taccuino”), XVII, 41, 12 ottobre 1965, p. 2. Gli autori della 
pagina politica de “Il Mondo” festeggiano i primi dieci anni di vita dell’“Espresso”.  
 
95. G. GRANATA, Il Kitsch rivalutato, ibid., p. 9. Recensione “del libro di Gillo Dorfles 
Nuovi riti, nuovi miti” (Torino, Einaudi, 1965). Il volume, scrive Granata, era destinato a 
sollevare “le stesse sensazioni di molti anni fa” di fronte al tentativo dell’autore, “e dei 
numerosi altri che ne seguono l’andazzo”, “di fondare una nuovissima fenomenologia del 
cattivo gusto”. Operazione che non è che “bello spirito”, oltreché “di dubbia utilità”. Il 
Kitsch, spiega Granata, “ha una sua importanza”, “ma di qui ad impiantare una inedita 
estetica dell’insipido, dello sciatto, del volgare, dello sconveniente, i conti non quadrano”: 
sarebbe come “scrivere una storia della letteratura tenendo conto unicamente degli scrittori 
minori”. Granata smonta altre conclusioni cui era giunto Dorfles che, a titolo 
esemplificativo, aveva individuato la caratteristica della pop art nell’intenzione di “essere 
caduca, contingente, votata a scomparire”: un’assurdità, secondo il collaboratore de “Il 
Mondo” – che rifiuta il confronto con le ultime ricerche pittoriche e con le nuove estetiche 
- “ché l’arte, se è tale, vince appunto il tempo”. Quello che, “nel volume dà maggiormente 
fastidio”, conclude Granata, in evidente ritardo sulla trasformazione del lessico visivo 
avvenuta tra anni Cinquanta e Sessanta, “è il lungo giro di frasi, che spesso nascondono 
soltanto delle banalità, e l’uso di parole strane, inusitate, dietro cui sovente si cela il 
vuoto”.  
  
96. F. PARDI, Le case di M.lle Toklàs (“Aria di Parigi”), ibid., p. 10. A Parigi, 
Francesca Pardi visita le due case in cui avevano abitato “Mademoiselle Stein e 
Mademoiselle Toklàs”, al numero 27 di rue de Fleurs e al numero 5 di rue Christine. Alice 
Toklas era ancora in vita, e la collaboratrice de “Il Mondo” era intenzionata ad incontrarla, 
o “almeno” a “vedere la sua collezione”. Rintracciato l’ultimo domicilio della scrittrice – 
rue de la Convention -, viene respinta da una “cameriera”, che afferma “che Mad.lle… è 
già a letto”. Nulla restava, inoltre, della collezione, che da tempo aveva solcato l’Atlantico: 
“les tableaux ne sont plus ici, les tableaux sont en Amérique”.       
 
97. A. CEDERNA, La distruzione degli errori (“Difesa dei centri storici”), ibid., p. 13. 
“Imposta dalla forza stessa delle cose, cioè dal peso insostenibile del disordine urbanistico 
tollerato e favorito in questi anni”, si era registrato in alcune città italiane “una prima 
misura” contro l’invadenza dei mezzi motorizzati: l’esclusione delle automobili da una 
parte dei centri storici. Sempre per quanto concerne i centri, “alcune interessantissime 
proposte sono state avanzate dagli architetti Leonardo Benevolo e Italo Insolera al 
convegno svolto presso l’Istituto universitario di architettura a Venezia, nell’aprile scorso”: 
se Benevolo aveva sponsorizzato la “trasformazione in zona pedonale e parco pubblico 
della zona archeologica dei Fori”, Insolera proponeva di rimediare agli interventi d’età 
fascista in Via della Conciliazione, Largo Augusto Imperatore e via Bissolati-Barberini. 
 
98. A. MANFREDI, Sculture di Modigliani, ibid. Riflessioni attorno ai Dessins et 
sculptures di Amedeo Modigliani (a cura di Ambrogio Ceroni, Milano, Edizioni del 
Milione, 1965). Il volume completava “il repertorio dei dipinti iniziato col volume uscito 
nel ’58 presso le medesime edizioni milanesi” (Amedeo Modigliani peintre; anche in 
questo caso, il volume è firmato Ambrogio Ceroni), e metteva la lente sulle “venticinque 
sculture eseguite da Modigliani tra il 1911 e il ‘14”, sculture che “Ceroni ritiene 
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fondatamente rappresentino l’intera produzione plastica dell’artista”. Manfredi conclude 
con un accenno alla “documentazione fotografica della fondamentale mostra del 1925 a 
Parigi”, mostra che, nel contesto del volume, Ceroni “ha avuto la felicissima idea di 
riportarci davanti”, “tra i mobili e i tappeti della Galleria” di rue de la Boétie.  
 
99. J. R. WILCOCK, Avanguardia salernitana (“Panopticum”), ibid., p. 16. In uno 
scritto che oscilla tra discussione culturale generale e costume, Wilcock riserva qualche 
riga al “gruppo misto o movimento di pittura moderna intitolato Movimento di Arte 
Generativa Incubi 4-5”, costituito “giorni fa” tra Eboli e Salerno. Riguardo ai membri del 
gruppo, la chiosa del collaboratore de “Il Mondo”- che pubblica alcuni passaggi del 
manifesto – è esplicita: “questi di Salerno”, “farebbero meglio a lasciare sia la pittura che 
la letteratura, e trasferirsi a Roma, dove almeno imparerebbero misura, buon senso e 
discrezione”. 
 
100. D. SFORZA, Il verde e lo spazio (“Colonna antonina”), XVII, 42, 19 
ottobre 1965, p. 5. In funzione della sempre crescente richiesta di spazi e “di silenzio” e 
del costante aumento demografico, oltreché delle rinnovate abitudini degli italiani sulla 
scorta della “settimana corta” e della “espansione del tempo a disposizione”, Sforza 
analizza la situazione del verde pubblico del “comprensorio” della città di Roma. Misurati, 
in apertura di articolo, vantaggi e svantaggi che avrebbe comportato la costruzione della 
“nuova autostrada da Roma a Pescara”, autostrada che avrebbe collegato, attraverso il suo 
“naturale retroterra”, la capitale al suo “comprensorio”. La situazione appariva chiara: “non 
c’è più spazio sulla spiaggia, nelle pinete, nelle campagne più vicine” per i romani che, 
ogni settimana, erano interessati dagli “spostamenti di massa”.   
 
101. A. CEDERNA, Ninfa egeria e palazzine (“Il piano regolatore di Roma”), 
ibid., p. 13. “Il nuovo piano regolatore di Roma, adottato dal consiglio comunale nel 
lontano dicembre del 1962, è stato approvato un mese fa dal Consiglio Superiore dei 
Lavori Pubblici, e ora è all’esame del Consiglio di Stato” (per gli ultimi scritti sul piano, 
1963, nn. 1, 12; 1964, nn. 96, 169; 1965, nn. 25, 34). Uno degli “aspetti positivi” del piano, 
scrive Cederna, “sono le previsioni riguardanti quell’essenziale servizio che è il verde 
pubblico”. Tuttavia, la destinazione a parco pubblico di una porzione della via Appia 
Antica escludeva la “parte settentrionale”, in particolare la “valle della Caffarella”. Sui 
rischi che si correvano in quell’area, avevano lanciato l’allarme “Italia Nostra” e l’Istituto 
Nazionale di Urbanistica nell’ambito di una mostra “organizzata il giugno scorso a Palazzo 
Venezia”.  
 
102. M. CAMPANARI, Arte e giochi (“L'occhiale”), ibid. Divagazioni letterarie 
sull’avanguardia che finiscono per abbracciare anche le opere della pop art: “dal momento 
che l’artista scrive o disegna qualcosa, è sottinteso che almeno per un attimo il suo scritto o 
il suo disegno possano interessare qualcuno”; una “composizione pop con sopra attaccato 
un pomodoro”, “non puo’ durare più di una settimana”. Di contro, i veri artisti “credevano 
che l’anima, sì, durava eternamente, e nutrivano la modesta o immodesta speranza di 
raggiungere il Giudizio Finale con qualcosa di ben fatto” (sulle avanguardie, a conclusioni 
non dissimili era giunto Granata in 1965, n. 95).    
 
103. G. RAIMONDI, Capriccio sulle conchiglie (“Il cielo della stanza”), XVII, 
43, 26 ottobre 1965, p. 10. Racconto. Intento a guardare il mare, Raimondi è distratto da 
una barca di “forma rudimentale, accorciata, e tozza”, che sembra “una capanna”. 
All’interno, conchiglie: “una meraviglia, una raccolta di tali gusci marini, brillanti, 
luccicanti di propri colori”, che suggeriscono analogie con “la conchiglia riprodotta da 





104. A. CEDERNA, Il bambino e la strada (“Il giardino d'Europa”), ibid., p. 13. 
“Tra i tanti primati che detiene l’Italia”, “c’è anche quello del maggior numero di bambini 
morti e feriti in seguito a incidenti stradali”. Il collaboratore de “Il Mondo” ragiona sui dati 
forniti dall’Istituto di Statistica, cifre rese “pubbliche al convegno promosso 
dall’Organizzazione mondiale per l’educazione prescolastica (Frascati 4-6 ottobre)” e 
centrato sul tema “Il bambino e la strada”. Questi dati, scrive Cederna, dovevano essere 
letti tenendo a mente il fatto che “l’Italia è il Paese che puo’ vantare le città più povere di 
verde nel mondo”, e “più povere di terreni sportivi”. Non si poteva non marcare “le 
condizioni in cui milioni di ragazzi” erano condannati a vivere, “murati vivi nelle nuove, 
turpi concentrazioni edilizie, costretti a giocare nella polvere, nell’immondizia”, in mezzo a 
“pericoli d’ogni sorta”. 
  
105. L. ANSELMI, Il Sahara preistorico, ibid. Recensione dell’“elegante e 
poderoso volume” in cui Fabrizio Mori ha raccolto “il materiale scoperto dalle missioni da 
lui guidate nel massiccio montagnoso del Tadrart Acacus (Sahara libico) dal 1955 ad oggi” 
(Tadrart Acacus. Arte rupestre e culture del Sahara preistorico, Torino, Einaudi, 1965). Il 
libro “ci offre un quadro insospettato delle culture che fiorirono e perirono in epoche 
notevolmente anteriori all’inizio della civiltà dinastica egiziana”.  
 
106. A. TODISCO, Visita ai Guardi (“Usi e costumi”), ibid., p. 16. Sulla mostra 
veneziana dei Guardi, era già intervenuta Anna Zanoli (1965, n. 91). Nel presente scritto, 
Todisco appunta le sue “impressioni da profano”. “In Gian Antonio dominano i temi 
classici, presi dalla mitologia, dalla Bibbia, dalla storia antica”; nella sua “struttura 
classicheggiante”, tuttavia, “affiora, come un salnitro, o un lichene che ne decompone lo 
smalto”, e “c’è una deformazione che fa pensare a Greco, a Goya”. In Francesco, “il tono si 
abbassa, e par riflettere il tramonto d’oro della Serenissima”; si notano gli “interessi 
quotidiani”, e la “pittura di figura” cede “ad un’ispirazione collettiva, di massa”, in cui tra i 
massimi protagonisti “è la luce”.     
 
107. A. CEDERNA, Decisione imminente (“La guerra degli alberi”), XVII, 44, 2 
novembre 1965, p. 13. Era “imminente” la decisione “circa la sorte degli alberi lungo le 
strade”. Da quasi un anno, su quel problema, era al lavoro una “commissione nominata dal 
ministro dei Lavori Pubblici” (sugli alberi, in precedenza, si veda almeno 1964, nn. 139, 
159, 162; 1965, n. 27). Cederna ricorda ai lettori de “Il Mondo” che “l’albero è l’ultimo 
elemento da prendere in considerazione nella casistica degli incidenti stradali”, e ritorna 
sulle battaglie a difesa del verde ai margini delle strade che, nei mesi precedenti, avevano 
sostenuto riviste come “La Moto”, “L’Automobile”, “Strade e Traffico”, e associazioni o 
istituti come “Italia Nostra”, il “Touring Club” o il “Consiglio Nazionale delle Ricerche”.  
 
108. A. ZANOLI, Proust in vetrina (“Il tempo ritrovato”), XVII, 45, 9 novembre 
1965, p. 10. Qualche nota storico-artistica scaturita dalla contemplazione della sezione 
“La recherche d’une esthétique” della “Mostra Proust ordinata nelle sale della Biblioteca 
Nazionale di Parigi”. La mostra, scrive Anna Zanoli, “con cura scrupolosa del documento 
ha allineato oggetti che appartennero allo scrittore accanto a fotografie e dipinti di 
personaggi dell’élite da lui frequentata”. In merito alla sezione che aveva il compito di 
mettere in luce “il rapporto di Proust con le arti figurative”, la collaboratrice de “Il Mondo” 
accenna all’influenza decisiva esercitata sullo scrittore da Ruskin, “che gli ha trasmesso 
l’attrazione per i primitivi e i maestri del Rinascimento italiano, il gusto di Venezia e la 
predilezione per Turner”. Tra gli artisti pià amati da Proust anche Whistler, Paul Helleu, 
Moreau.  
 
109. A. CEDERNA, Roma sporca (“Il giardino d'Europa”), ibid., p. 13. “È stata 
recentemente istituita una commissione incaricata di provvedere a rendere Roma meno 
sporca e meno sgradevole, per gli abitanti come per i turisti”. L’azione dei commissari, 
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scrive Cederna, “dovrebbe essere retta dalla coscienza di agire nella città peggio costruita 
d’Europa, dalla convinzione che è difficile rendere accogliente ai turisti una città repulsiva 
per la grande maggioranza dei suoi abitanti”. “Il problema più grave”, come risultava 
anche da “un appello del ministero della Sanità all’ufficio medico provinciale”, “sono gli 
scarichi abusivi di rifiuti nelle aree edificabili, in quelle destinate a verde, sulle scarpate 
ferroviarie e sui greti dei fiumi”. 
 
110. A. MANFREDI, Le ville di Picasso, ibid. Manfredi scrive a proposito del 
Picasso al lavoro. Un’intima biografia fotografica di Edward Quinn, “librone” “pubblicato 
a Londra in coedizione nuovaiorchese”, “stampato a Zurigo”, “ora edito anche da noi dalla 
Longanesi” (Milano 1965; “il testo di Roland Penrose è nella traduzione di Claudia 
Franchetti”). Quinn, scrive Manfredi, “ruppe il ghiaccio con Picasso anni fa, mentre 
lavorava a Vallauris”. “Eloquente”, nelle fotografie, “la sequenza dei traslochi” dell’artista: 
da Vallauris a Cannes, da lì ad Aix-en-Provence e ancora “all’entroterra di Cannes”. Il 
libro - aggiunge, con ironia, Manfredi - “indulge, per forza maggiore, ai mesi estivi: 
consentendo così allo show picassiano torso nudo-shorts, non sempre equilibrato dai 
sandali”.     
 
111. A. CEDERNA, Vacanze e politica (“Il giardino d'Europa”), XVII, 46, 16 
novembre 1965, p. 13. Cederna commenta i dati “recentemente resi noti dal Ministero 
del Turismo”, dati che “confermano la ripresa del turismo estero in Italia” (sul turismo 
anche 1965, nn. 115, 118; 1966, n. 4). Nonostante le cifre, era necessario un “radicale 
rinnovamento delle strutture” che “presiedono allo sviluppo turistico del nostro Paese”, 
cosa che era stata dimostrata qualche mese prima nell’ambito di un “convegno sulle 
attrezzature del turismo, promosso dall’Istituto Nazionale di architettura”. Ad alcuni degli 
interventi presentati al convegno - che “ha avuto il merito di impostare il problema” in tutte 
le sue articolazioni (“produttive, territoriali, sociologiche, urbanistiche…”) - il 
collaboratore de “Il Mondo” dedica l’ultima parte dello scritto. 
 
112. MAZARINO, Italia 1990 (“Il tempo e le idee”), XVII, 47, 23 novembre 
1965, p. 5. “Il fascicolo che Esso rivista ha dedicato all’Italia quale, nelle previsioni di 
alcuni noti uomini di cultura e studiosi, sarà tra venticinque anni”, comprendeva anche un 
contributo di Giulio Carlo Argan. Su questo si sofferma Mazarino, che ne evidenzia la 
“ispirazione storicistica e critica” (dalla medesima prospettiva “storicistica”, sette giorni 
più tardi Biscione avrebbe guardato agli scritti di Zolla, 1965, n. 117). 
 
113. N. FRANK, Cocktail veneziano (“Foglietti di viaggio”), ibid., pp. 5-6. 
“Dov’è l’infelice che, frequentando un po’ Venezia, non gli viene voglia di scriverne?”. 
Questo è l’esordio di Frank, che abbozza un copione teatrale che vede protagonisti quattro 
personaggi, nei cui dialoghi frequenti sono le allusioni alla Venezia dei pittori e degli 
scultori: il Veronese, Tiziano, la “madonna del Giambellino ai Frari”, la “piramide di 
Canova”. 
 
114. G. RAIMONDI, Chirurgia poetica (“Il cielo della stanza”), ibid., pp. 9-10. 
Raimondi rievoca la stagione del Ritorno all’ordine e focalizza la propria attenzione sulle 
figure di Morandi (di poco precedente l’ultimo scritto di Raimondi centrato sull’artista, 
1965, n. 47) e, soprattutto, Bacchelli. Del primo, ricorda un soggiorno estivo a Grizzana 
(“mi scrisse che voleva fare dei paesaggi”, e che “faceva grandi passeggiate per le 
montagne vicine”); del secondo, ricostruisce il trasloco in “un palazzetto di via Belle Arti”, 
alcuni incontri bolognesi che avevano avuto luogo al caffè San Pietro, il lavorio culturale 
degli anni della “Ronda”. Le ultime righe dello scritto sono centrate ancora su Giorgio 
Morandi, con il quale Raimondi scrive di avere trascorso le feste di Natale del 1920 ed i 
primi mesi del 1921, tra passeggiate e lunghe conversazioni: erano i mesi in cui l’artista, 
“dopo lo sforzo d’essere lucido, la tensione di essere preciso” delle nature morte 
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metafisiche, era entrato “in un momento di sosta”; il 1921 “fu uno dei grandi anni 
dell’incisione morandiana”.     
 
115. A. CEDERNA, Turismo e stampa estera (“Il giardino d'Europa”), ibid., p. 
13. Al tema della “ripresa del turismo”, Cederna aveva già dedicato lo scritto del 16 
novembre (1965, n. 111; sul tema anche 1965, n. 118; 1966, n. 4). Nel presente articolo, il 
fatto è ulteriormente argomentato sulla scorta dei dati comunicati dal ministro Achille 
Corona “nella conferenza stampa del 9 novembre”. In quel contesto, “abbastanza 
interessanti” erano state le domande rivolte al ministro “da alcuni corrispondenti di giornali 
stranieri”. Tra i quesiti, “come mai non si trova una spiaggia libera decente sul litorale di 
Ostia”, o perché a Roma “non esistano spazi per passeggiare”. Il problema era, insomma, 
quello del “rinnovamento delle strutture”, già impostato la settimana precedente. Erano 
sempre più necessarie “scelte di qualità”, in una prospettiva che non considerasse “la 
quantità per obbiettivo”.   
 
116. R. BONELLI, Modena vendesi (“Un comune contro la legge”), ibid., pp. 
13-14. “Sulla Piazza Grande di Modena, dirimpetto al fianco del Duomo, è sorto in questi 
ultimi mesi un grosso edificio, il quale occupa parte dello spazio che costituiva la piazza e 
reca una grandissima e irrimediabile alterazione dell’ambiente che forma il necessario 
completamento architettonico del Duomo”. “La somma degli abusi e delle irregolarità 
commesse per consentire” la costruzione dell’edificio, sede “della locale Cassa di 
Risparmio”, “è così grande e grave da suscitare l’incredulità”. Bonelli ricostruisce la 
vicenda a partire dal 1954, anno in cui “il Comune di Modena decide di accogliere la 
richiesta” dell’istituto di credito (sul caso anche 1965, nn. 129).   
 
117. M. BISCIONE, Surrealismo e simbolismo, XVII, 48, 30 novembre 1965, p. 
8. Nel “numero III, 1965 dell’Archivio di Filosofia, dedicato a Surrealismo e Simbolismo”, 
a colpire l’attenzione di Biscione era stato il “saggio incisivo e raffinato di Elémire Zolla”, 
“grondante una esperienza storica e critica, che non è quella nella quale amano rinchiudersi 
surrealismo, ermetismo, simbolismo, avanguardia”. Nel saggio, scrive il collaboratore de 
“Il Mondo”, Zolla aveva saputo soffiare “sulle malsanie surrealistiche ed impietosamente” 
rivelarne “le strutture arbitrarie ed impoetiche” (analoghe prospettive storicistiche erano 
emerse la settimana precedente nello scritto di Mazarino, l965, n. 112; dell’ostilità degli 
autori de “Il Mondo” nei confronti del surrealismo, sono prova scritti comparsi nel 
settimanale fin dal primo anno, a titolo esemplificativo 1949, nn. 18, 33; 1950, nn. 15, 68; 
del sospetto nei confronti delle avanguardie, il più volte indagato silenzio sulle Biennali 
veneziane a partire dai secondi anni Cinquanta). 
 
118. A. CEDERNA, Turismo e territorio (“Il giardino d'Europa”), ibid., p. 13. “Il 
territorio (monti colline boschi acque coste centri storici eccetera)”, attacca Cederna, “è di 
per se stesso l’oggetto, la materia prima del turismo” (sul tema del turismo, in precedenza, 
1965, nn. 111, 115; a seguire, 1966, n. 4). Non “ha senso”, continua, parlare di promozione 
dell’attività turistica “se non si pongono al primissimo posto i problemi d’uso del 
territorio”. In Italia, invece, “nei luoghi delle vacanze” si riscontravano “l’addensamento, 
la congestione, il disordine”, e non esisteva “nessun piano”, nessuna politica coordinata. Il 
tema dell’“uso del territorio” era stato “problema centrale” nell’ambito del convegno sulle 
“Attrezzature per il turismo” sul quale Cederna aveva scritto per la prima volta nel citato 
articolo del 16 novembre.  
 
119. IL CONTE MOSCA, La scena illustrata, ibid., p. 14. Qualche appunto sul 
film di Billy Wilder Come rubare un milione di dollari e vivere felici, per il quale era stato 
necessario reperire “un certo numero di quadri che dovrebbero costituire” “la collezione 
d’un falsario”, copie “con qualche particolare diverso”. Infine, alcune righe dedicate ai 
frequentatori dell’Underground Movie, perlopiù “intellettuali raffinati”, “pittori 
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d’avanguardia”, “profeti di pop e op art”.  
 
120. (n. f.), I misteri di Roma (“Taccuino”), XVII, 49, 7 dicembre 1965, p. 2. Gli 
autori del “Taccuino” prendono posizione a difesa dell’Appia Antica: “ormai dipende solo 
dalla buona volontà del ministro dei Lavori Pubblici la possibilità di salvare l’Appia Antica 
dall’assalto dei padroni della città” (per gli ultimi scritti sull’Appia si veda, per esempio, 
1961, nn. 43, 58, 62, 77, 78, 97; 1962, n. 68; 1963, nn. 56, 60, 139; 1964, n. 16; a seguire, 
1965, nn. 121, 127, 130; 1966, nn. 1, 16, 36). Come già aveva sottolineato Cederna (1965, 
n. 101), la destinazione a parco pubblico di una porzione dell’Appia Antica prevista dal 
nuovo piano regolatore escludeva la “parte settentrionale”: i redattori del piano, insomma, 
“avevano accettato uno dei più incredibili baratti ” a favore “dei soliti speculatori privati”.  
 
121. A. CEDERNA, L'Appia in lotti (“Mirabilia urbis”), ibid., p. 13. Cederna si 
schiera con gli autori del “Taccuino” (1965, n. 120; sull’Appia anche 1965, nn. 127, 130; 
1966, nn. 1, 16, 36) in difesa dell’Appia Antica: “non è possibile, infatti, per un paese 
civile”, che migliaia “di metri cubi di edifici vengano rovesciati nella Valle della 
Caffarella”; “non è possibile che una delle zone archeologiche più illustri che esistano, 
meta obbligata nei secoli per gli uomini intelligenti di tutto il mondo sia trasformata in 
periferia urbana, anziché in parco pubblico”. “Mentre stiamo per finire”, conclude il 
collaboratore de “Il Mondo”, “giunge notizia che la Commissione parlamentare per il 
patrimonio storico artistico ha votato una risoluzione in favore dell’Appia Antica e della 
Caffarella: ce ne rallegriamo e speriamo che serva”.    
 
122. P. SCARPELLINI, Il Berenson degli orologi, ibid. Recensione di Orologi 
preziosi dal XVI al XIX secolo. Con un profilo dell’orologeria italiana di Enrico Morpurgo 
(Milano, Omega, 1964). Il volume è “un disegno rapido ed essenziale che si conclude 
appunto sulla soglia dei nostri giorni, quando l’arte si trasforma in industria e la figura 
dell’orologiere perde definitivamente i suoi connotati originari”.  
 
123. M. CESARINI, La legge urbanistica (“Le riforme nel cassetto”), XVII, 50, 
14 dicembre 1965, pp. 3-4. Cesarini ragiona sulla legge urbanistica che, con le altre 
“grandi riforme” promesse dal governo Moro, ancora aspettava di essere “portata a 
compimento” (in precedenza, oltre a Cederna - 1964, nn. 5, 74, 86, 149; 1965, n. 7 –, della 
legge urbanistica si erano occupati gli autori del “Taccuino” - 1964, nn. 56, 60, 68, 70, 77 – 
e Leonardo Benevolo, 1964, n. 112). Cesarini ripercorre la storia della legge a partire da 
quando “il problema” della lotta alla speculazione edilizia, “finalmente, venne per così dire 
istituzionalizzato dalle dichiarazioni” di Amintore Fanfani “davanti al Parlamento, il 
giorno 2 marzo 1962, in occasione della presentazione del suo IV ministero”. 
 
124. E. BARTOLI, Scandalo permanente (“Un libro di Cederna”), ibid., p. 9. 
Bartoli recensisce Mirabilia urbis. Cronache romane 1957-1965, volume che raccoglie 
“articoli che Antonio Cederna ha scritto” “negli ultimi otto anni” e già comparsi ne “Il 
Mondo” (Torino, Einaudi, 1965). “Si tratta proprio di un racconto, più che di un saggio 
monografico”: “un racconto annalistico, com’è stato giustamente definito”. Il “senso 
politico del libro”, scrive Bartoli, sta nel suo “giudizio storico, dove il problema urbanistico 
è la cartina di tornasole, il campione rappresentativo per molti aspetti di un secolo di lotta 
politica e di scontri ideali”. 
 
125. A. CEDERNA, Johnson e il paesaggio (“La difesa della natura”), ibid., p. 
13. Cederna analizza alcuni dei temi emersi nell’ambito della “Conferenza sulle bellezze 
naturali tenuta alla Casa Bianca di Washington nel maggio scorso”: ad essa avevano 
partecipato “oltre mille rappresentati della pubblica amministrazione ai vari livelli, delle 
università, dell’industria, dei sindacati, delle altre associazioni interessate al problema, 
uomini politici”. In tale contesto, “una quindicina di commissioni” aveva lavorato attorno 
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al tema del “miglioramento dell’ambiente urbano” e del “programma per i parchi e le zone 
verdi metropolitane”, sulla scorta del messaggio “Bellezza naturale dell’America” che il 
Presidente Johnson “aveva rivolto al congresso in febbraio”. Del messaggio di Johnson, 
Cederna offre “qualche citazione”.  
 
126. P. CITATI, Dio Ramsete (“Il tempio di Abu-Simbel”), XVII, 51, 21 
dicembre 1965, pp. 5-6. Pagina letteraria. In viaggio nel sito archeologico di Abu 
Simbel, Citati ragiona su alcuni appunti di viaggio di Cesare Brandi, che, in riferimento 
alle albe di quei luoghi, aveva scritto che “la mattina”, “i raggi orizzontali e le ombre 
liquide rendono trasparente, rosea la pietra”.    
 
127. A. CEDERNA, Una vittoria (“Mirabilia urbis”), ibid., p. 13. La polemica 
relativa all’Appia si era riaccesa, sulle colonne de “Il Mondo”, nelle ultime settimane 
(1965, nn. 101, 120, 121; sul tema anche 1965, n. 130; 1966, nn. 1, 16, 36). Nel presente 
scritto, Cederna scrive di “doversi rallegrare” con il Ministro dei Lavori Pubblici, che 
aveva deciso di “modificare le previsioni di piano regolatore relative alla Via Appia 
Antica, eliminando le zone edificabili e destinando a parco pubblico la campagna 
archeologica alle porte di Roma”. “Ci sono voluti dunque dodici anni di errori”, scrive 
Cederna, che ripercorre più di un decennio di battaglie condotte anche sulle colonne de “Il 
Mondo”, “perché il problema della campagna dell’Appia Antica venisse impostato, 
finalmente, per la prima volta, in modo corretto”.  
 
128. A. CORTE, Tempo di generali (“Aria di Parigi”), ibid. Qualche appunto a 
margine della mostra (“Hommes de guerre”) di opere di Enrico Baj alla galleria parigina 
Berggruen. Le note di Antonio Corte sono del genere della cronaca mondana, di costume: 
attratto dai visitatori, dall’allestimento, dai titoli delle opere e dal curioso soggetto dei 
quadri esposti, il collaboratore de “Il Mondo” ha anche l’occasione di conversare con 
l’artista. Baj aveva spiegato che “lavora sui generali da quattro o cinque anni”; nel ’63, 
aggiunge Corte, “uscì un suo libro di acqueforti dal titolo Dames et généraux, con testo di 
Breton” (Paris-Milan, Berggruen-Schwarz, 1964).   
 
129. S. BOTTARI-R. BONELLI, Modena vendesi (“Lettere scarlatte”), XVII, 
52, 28 dicembre 1965, p. 4. Bottari interviene sulla nuova sede della Cassa di Risparmio 
eretta a Modena in Piazza Grande. Il caso era stato presentato qualche tempo prima ai 
lettori de “Il Mondo” da Renato Bonelli (1965, n. 116) che, con una postilla pubblicata in 
calce alla lettera di Bottari, chiude la questione.  
 
130. A. CEDERNA, Espropri e baratti (“Il parco dell'Appia antica”), ibid., p. 13. 
Ancora sull’Appia in relazione alle previsioni del nuovo piano regolatore (sull’argomento, 
in precedenza, 1965, nn. 101, 120, 121, 127; a seguire, 1966, nn. 1, 16, 36). “Così 
emendato”, scrive Cederna, riallacciandosi allo scritto della settimana precedente, nel quale 
era stata messa sotto la lente la decisione del ministro di eliminare le zone edificabili 
sull’Appia, “il piano regolatore accoglie il voto espresso in tutti questi anni dalle persone 
responsabili e dagli enti tecnici e di cultura”. Finalmente, continua il collaboratore de “Il 
Mondo”, era arrivato il momento della “acquisizione al pubblico della campagna 
dell’Appia Antica”. Cederna conclude ricordando “i timidi tentativi, presto rientrati, fatti in 
passato” per tutelare l’area.  
 
131. G. BALDINI, Paternalismo e tredicesima (“Televisione”), ibid., p. 14. Una 
discussione sulla “prima puntata” di una serie di “trasmissioni attorno alla vita di Dante 
curate dal Cottafavi su un testo del Prosperi”, finisce per centrare la questione dell’aspetto 
fisico del Sommo Poeta, ricostruito sulla scorta di fonti letterarie (il Trattatello in laude di 
Dante di Boccaccio) e visive (dalle “miniature che adornano i primi codici della 
Commedia”, ai “ritratti di Domenico di Michelino in Santa Maria del Fiore e quello in 
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bassorilievo di Pietro Lombardo sulla tomba di Dante a Ravenna”, fino a quello del 
“Bargello attribuito tradizionalmente ma falsamente a Giotto” e a quello “di Andrea del 
Castagno”).  
 




1. A. CEDERNA, Tristi ricordi (“Il parco dell'Appia antica”), XVIII, 1, 4 gennaio 
1966, p. 13. “La miglior notizia di questa fine d’anno, per quanto riguarda il nostro 
patrimonio storico eccetera, resta sempre la sorte riservata alla Via Appia Antica dal nuovo 
piano regolatore di Roma, il cui decreto di approvazione è stato firmato il 16 dicembre 
scorso dal Presidente della Repubblica” (sull’Appia, in precedenza, 1965, nn. 101, 120, 
121, 127, 130; a seguire, 1966, nn. 16, 36). Cederna si richiama all’articolo del 28 
dicembre precedente, e conclude l’analisi dei “timidi e falliti tentativi fatti in passato per 
addivenire ad una sistemazione pubblica della campagna dell’Appia”: il ragionamento del 
collaboratore de “Il Mondo” si muove tra i due estremi cronologici del 1954 e del 1959. 
   
2. G. GRASSELLI, Il Duomo e dintorni (“Allarme a Cremona”), ibid. Grasselli 
ragguaglia i lettori de “Il Mondo” sul dibattito in merito ai “piani edilizi riguardanti il 
quartiere di Cremona che si estende a monte del Duomo”: “respinta dagli enti pubblici la 
proposta di utilizzare per i nuovi impianti e servizi di mercato gli edifici e l’area scoperta 
del vecchio Ospedale”, e “respinte dalla magistratura tutte le istanze promosse contro 
l’erezione di una borsa merci a ridosso del Palazzo Comunale”, era da poco “venuta alla 
luce” “la fronte, lustrante di vetri e reggentesi su trampoli, della nuova sede del Credito 
Italiano”. Fortunatamente, chiosa Cederna, erano state “tenute in conto” le “cautele 
invocate” da “Italia Nostra” per ovviare al progetto della “erigenda borsa”.  
 
3. I. STABILE, Il convento e il distretto (“Lettere scarlatte”), XVIII, 2, 11 gennaio 
1966, p. 12. Stabile scrive al direttore de “Il Mondo” auspicando un intervento delle 
istituzioni a favore dell’ex convento di San Francesco a Como, che l’amministrazione 
comunale intendeva radere al suolo e sostituire con il Palazzo di Giustizia. 
 
4. A. CEDERNA, Proposte per il turismo (“Il giardino d'Europa”), ibid., p. 13. La 
questione del turismo in Italia era già stata indagata nell’ambito di alcuni scritti della fine 
del 1965 (1965, nn. 111, 115, 118), nei quali Cederna aveva messo a fuoco alcuni dei temi 
dibattuti nell’ambito del convegno “organizzato dall’Istituto Nazionale di architettura”. 
L’aspetto “preminente di ogni politica del turismo”, scrive il collaboratore de “Il Mondo”, 
“è dunque l’aspetto territoriale”: “una nuova politica del turismo si identifica con una 
nuova politica urbanistica”, che tenga conto dei problemi delle coste, delle “zone agricole 
collinari e montane”, delle “aree di influenza metropolitana”, delle “reti viarie” e della 
“economia locale”. Per Cederna, erano necessari anche censimenti delle “risorse turistiche 
nazionali”.  
 
5. M. CAMPANARI, I tarocchi del Mantegna (“L'occhiale”), ibid. Qualche 
considerazione sui “Tarocchi del Mantegna, annoverati tra i possibili antenati delle nostre 
carte attuali”: “che non fossero tarocchi, né opera del Mantegna”, scrive Campanari, 
“chiunque tranne un erudito se ne sarebbe accorto immediatamente, dal loro numero e dal 
cattivo disegno”.  
 
6. N. CHIAROMONTE, Spettacoli di cabaret (“Teatro”), ibid., p. 15. La storia dello 
“spettacolo di cabaret” impostata da Chiaromonte è arricchita da un lato da alcune 
citazioni dell’articolo Le jeu et l’art du IX siècle di André Chastel, comparso “nel fascicolo 
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numero 50 di Diogène”, dall’altro da alcune considerazioni di carattere generale circa 
l’“elemento ludico” nell’arte e nella civiltà contemporanea. 
 
7. G. GRANATA, Il rifiuto totale (“Aria di Parigi”), XVIII, 3, 18 gennaio 1966, p. 6. 
Granata si occupa della mostra surrealista L’escart absolu, aperta alla “Galerie de l’Oeil”. 
L’esposizione confermava come i surrealisti continuassero, “a quaranta anni di distanza” 
dal Manifesto bretoniano, “in un andazzo che non riesce più a commuovere alcuno”: “le 
pretese innovazioni e ritrovamenti di un Arp, di un Picasso, di un Magritte, sono ormai al 
livello del gusto comune e corrente, e i loro quadri potrebbero essere venduti in uno fra i 
tanti magazzini popolari, del genere Al prezzo unico o al Buon mercato” (lo scritto di 
Granata si inserisce nel filone degli articoli di condanna all’arte surrealista, filone 
inaugurato nei primi numeri de “Il Mondo” - a tal proposito, si veda, per esempio, 1949, 
nn. 18, 33; 1950, n. 15 -; di carattere analogo anche l’articolo di poco precedente, 1965, n. 
117). Granata si ferma su alcuni passi del catalogo della mostra, firmato da Jean-François 
Revel, e imposta una discussione generale sul movimento surrealista che si conclude con 
alcune riflessioni sul tormentato rapporto dei suoi esponenti con il partito comunista 
(“aderirono al P. C. F. nel 1926, ma ne furono cacciati, almeno Breton e Eluard, nel 
1935”).  
 
8. A. CEDERNA, Isola pedonale (“Cronache dell'urbe”), ibid., p. 13. “Qualche 
considerazione” sull’“esperimento dell’isola pedonale attuato a Roma tra il 27 dicembre e 
il 4 gennaio”. Cederna sottolinea come “ancora una volta, un problema di urbanistica 
romana” “è stato oggetto da parte della maggioranza della stampa di divagazioni 
pittoresche”, e di giudizi sommari” (il “fallimento dell’iniziativa” era stato decretato 
“addirittura la sera stessa del primo giorno”). Osserva, inoltre, come “ancora una volta gli 
interessi di una limitata categoria di persone” – i commercianti delle vie interessate 
all’esperimento – “è stato rappresentato come interesse generale della cittadinanza”. Le 
uniche critiche “giuste” erano quelle mosse dagli “enti responsabili” (“Italia Nostra”, 
l’Ente provinciale del turismo e Camera del Lavoro), che nell’iniziativa avevano 
riscontrato “fretta” e “improvvisazione”.  
 
9. R. BARLETTA, Il demone di Zancanaro (“Sogno e menzogna”), ibid. L’arte 
moderna “è terribilmente seria”, esordisce Barletta, e “non riesce a mostrare la realtà 
attraverso quel filtro liberatore del comico, in cui le deformazioni morali assumono una 
particolare evidenza”. “Tra le poche eccezioni al proposito”, Tono Zancanaro, la cui opera 
si pone “come l’esempio più completo di satira politica e insieme di originale creazione 
artistica” (su Zancanaro anche 1961, n. 10; della predilezione per l’arte grafica da parte 
degli autori de “Il Mondo”, testimoniata anche dalla centralità, sulle colonne del 
settimanale, delle vignette di Bartoli e Maccari, è testimonianza l’affermazione di Mezio: 
“una società che non conosca quella specie di vaccino o antibiotico che è la caricatura è un 
organismo condannato” - 1963, n. 87 -). Le incisioni e i disegni di Zancanaro, alcuni dei 
quali “esposti alla mostra di Bologna e Torino” Arte e Resistenza in Europa, erano stati da 
poco raccolti in un volume edito da Neri Pozza (Il Gibbo. Satira del ventennio, testo di 
Raffaele De Grada, Venezia 1964). “Della serie del Gibbo” (“una invenzione mitica di 
Zancanaro, un personaggio mostruoso che mima i fatti e i misfatti del dittatore di 
Predappio”), Barletta indaga “l’iconografia, le qualità stilistiche, la portata formativa”. “Il 
libro edito da Neri Pozza”, conclude il collaboratore de “Il Mondo”, “puo’ costituire un 
documento visivo di grande importanza per la cultura italiana, e per la storia dell’arte in 
particolare”. 
 
10. L'INVITATO, L'almanacco (“I giorni”), ibid., p. 16. L’Invitato si sofferma 
sull’Almanacco letterario Bompiani (l’autrice aveva più volte mostrato la propria 
attenzione nei confronti di tali pubblicazioni, la cui moda “è andata man mano 
diminuendo”; si veda, a tal proposito, 1959, n. 3). Il collaboratore de “Il Mondo” 
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ricostruisce la storia dell’iniziativa dell’editore milanese: “nato nel 1925”, quindi sospeso, 
l’Almanacco “ha ripreso ad uscire dal 1959”. Qualche nota è spesa in merito alla “bizzarra 
copertina di Bruno Munari”.  
 
11. D. SFORZA, Passeggiate romane (“Colonna antonina”), XVIII, 4, 25 gennaio 
1966, p. 5. Discussione generale sull’urbanistica romana che prende l’abbrivo da un 
commento all’esperimento della “isola pedonale” presentato la settimana precedente ai 
lettori de “Il Mondo” da Antonio Cederna (1966, n. 8; di taglio analogo al presente scritto è 
1966, n. 15). Sforza critica, in particolare, l’“idea estremamente diffusa e pericolosa”, viva 
tra alcuni “cittadini, cronisti e amministratori”, “secondo cui nelle grandi città moderne non 
si dovrebbe più poter passeggiare”: “l’arretratezza romana è convinta che vivere in modo 
moderno significhi usare l’automobile per andare a comprarsi le sigarette”, e che chi 
“esprime il desiderio di poter fare tranquillamente quattro passi in città” sia legato a 
“l’assurdo residuo di un passato che, ahimè, sarebbe oggi irriproducibile”.   
 
12. A. CEDERNA, Tutela europea (“Il bel paese”), ibid., p. 13. “Come crescono le 
distanze economiche tra paesi sottosviluppati e paesi progrediti, così cresce continuamente 
la distanza che separa l’Italia dagli altri paesi civili per quanto riguarda la capacità di 
tutelare il patrimonio storico, artistico e naturale”. A vent’anni dalla fine della guerra, 
aggiunge Cederna, il paese non aveva saputo esprimere “una politica né uno strumento 
efficiente per difendere” le proprie ricchezze culturali e paesaggistiche. A dimostrazione di 
ciò, le difficoltà incontrate dalla Commissione di indagine (su cui si veda almeno 1964, nn. 
33, 71, 83, 86, 91, 146; 1965, nn. 7, 39), l’affondamento della nuova legge urbanistica 
(1964, nn. 5, 56, 60, 68, 70, 74, 77, 86, 112, 149; 1965, n. 7), il disinteresse nei confronti 
“dei lavori svolti dagli organi internazionali” di tutela. 
 
13. A. CEDERNA, Fallimento urbanistico (“Il giardino d'Europa”), XVIII, 5, 1 
febbraio 1966, p. 13. Cederna mette la lente sulla “documentata, appassionata 
requisitoria” sul “disordine territoriale del nostro Paese” offerta da Giovanni Astengo 
nell’ambito di “una conferenza tenuta per conto dell’Associazione culturale italiana”. Tra 
le altre cose, l’urbanista aveva analizzato la critica situazione in cui versavano molte città 
italiane, ancora sprovviste di un piano regolatore (Firenze) o in possesso di piani 
“sbagliati” (Torino, Genova). Astengo aveva ricondotto molti dei problemi nazionali “alla 
legge urbanistica del 1942, e al modo come ne sono state intese le prescrizioni”: le 
interpretazioni della legge avevano condotto, in tutto il Paese, a “imperdonabili aberrazioni 
dimensionali” ed alla speculazione edilizia.    
 
14. L. ANSELMI, Tiziano mitologico, ibid. Recensione di La storia delle immagini di Fritz 
Saxl, volume “preceduto da un lucidissimo ed esplicativo saggio di Eugenio Garin e 
concluso da un affettuoso ricordo di Gertrud Bing”; testo “pubblicato elegantemente da 
Laterza, in un volume rilegato con custodia”: “si tratta di dieci studi, editi nel 1957 dal 
Warburg Institute”, “scelti e raccolti dalla signora Bing e dal traduttore italiano Giulio 
Veneziani”. Dieci studi tra i quali “abbiamo scelto Tiziano e Pietro Aretino”, scrive 
Anselmi, “perché, più di ogni altro, seppure bellissimi, ci dà la misura delle non comuni 
qualità di analisi e di chiarezza” dell’autore.  
 
15. E. CROCE, La guida “dilettante” (“Due settimane a Roma”), XVIII, 6, 8 febbraio 
1966, p. 9. Elena Croce si riallaccia alle riflessioni che, su Roma, Sforza aveva raccolto in 
uno scritto comparso ne “Il Mondo” due settimane prima (1966, n. 11). A chi fosse stato 
pervaso dalla “mortificante” sensazione “di non essere più capace di camminare per 
Roma”, l’autrice de “Il Mondo” consiglia la lettura di The companion guide to Rome di 
Georgina Masson (London, Collins, 1965), volume in cui “la figura del Cicerone, che era 





16. A. CEDERNA, Proprietari allarmati (“Cronache dell'urbe”), ibid., p. 13. “Ansia, 
preoccupazione, panico” si erano impadroniti “dei proprietari di case e terreni lungo 
l’Appia Antica”, dopo la designazione a parco pubblico di “duemilacinquecento ettari” di 
campagna romana al sud di Roma prevista dal piano regolatore (sul caso, in precedenza, 
1965, nn. 101, 120, 121, 127, 130; 1966, n. 1; a seguire, 1966, n. 36). Gli argomenti addotti 
dai proprietari di case, aggiunge Cederna, sono “non molto logici”, e “talvolta patetici”; 
“quelli dei proprietari di terreni”, “solamente insensati”: sostenevano, per esempio, che “un 
parco così grande” “è troppo grande”, “sproporzionato ai bisogni della città, inaccessibile 
per troppi dei suoi abitanti”.  
 
17. (n. f.), Visita in galleria (“Taccuino”), XVIII, 7, 15 febbraio 1966, p. 2. Gli autori 
della pagina politica de “Il Mondo” denunciano come, nei giorni precedenti, il “pretore di 
Roma” avesse “ordinato il sequestro delle opere di Egon Schiele e di Gustav Klimt” e 
“iniziato un procedimento penale a carico del direttore della galleria dove i quadri erano 
esposti” (è probabile il riferimento corra all’esposizione di opere degli artisti della 
Secessione viennese aperta dal mese di novembre del 1965 presso i locali dello Studio 
d’Arte la Medusa).  
 
18. A. BONSANTI, Il portolano, ibid., pp. 9-10. Qualche riga su Bruno Rosai. Bonsanti 
aveva fatto visita all’artista, “nello studio al Viale Volta”; a quell’incontro, ne erano seguiti 
degli altri, uno dei quali al Gabinetto Vieusseux, un altro “nelle tre salette di una mostra 
che ha tenuta a Fiesole”. L’“oscuro problema”, la “antica ossessione” che perseguitava 
Rosai, era la dipendenza dal magistero pittorico dello zio Ottone: “mi chiedo anche se non 
sarebbe bastato per facilitare la tranquillità di Bruno, che si fosse scelto a suo tempo uno 
pseudonimo e avesse imboccato e percorso al riparo di esso la sua strada”. Sembrava, 
tuttavia, che le sue ultime opere, “vedute” della periferia fiorentina (menzionato anche un 
“ritratto di Pietro Jahier”), avessero riacquistato la “libertà”: in esse, commenta il 
collaboratore de “Il Mondo”, “si cercherebbe invano un rapporto con i paesaggi d’Ottone”. 
 
19. A. TODISCO, Il divorzio dell'arte (“Usi e costumi”), ibid., p. 12. Discussione 
culturale generale in merito allo “spettacolo che l’arte contemporanea offre”. Lo scritto di 
Todisco è sintomatico delle difficoltà degli autori de “Il Mondo” nella relazione con la 
modernità visiva, proprio negli anni in cui più netta – la Biennale del 1968 sarebbe stata 
emblematica – si stava rivelando la frattura con il passato: “stretto fra la paura di sembrare 
provinciale e le indecifrabili spiegazioni dei competenti”, l’“uomo comune” “si aggira 
nelle gallerie d’arte, in certi teatri”, “come se fosse sbarcato su un altro pianeta”. L’arte 
“non si collega a nessuno dei sistemi linguistici che l’esperienza e la cultura hanno 
costituito nella sua mente”: “esce dalle nozioni, dalle norme, dalle leggi, dalle 
informazioni”; è “una massiccia dissoluzione delle forme, dei modelli, degli schemi che 
l’uomo comune ha conquistato attraverso un millenario lavorio di sistemazione 
dell’esperienza”. “Per quanto in passato l’arte possa aver dato grattacapi all’uomo comune, 
non s’era mai visto uno stacco così violento” rispetto alla “imitazione della natura”. A fare 
saltare il tavolo, era stata la scienza, che aveva dimostrato che “il cosmo non è affatto 
quell’edificio massiccio, stabile, governato dalle leggi necessarie e ineluttabili quale si 
credeva una volta”. Da ciò, si era ricavato il significato che “l’uomo d’oggi nel cosmo puo’ 
intervenire”, è “fattore cosmico”, che “puo’ fare e disfare, soprattutto disfare”. Todisco 
conclude facendo proprie le tesi di Norbert Wiener, che “fu scienziato profondamente 
umanista”, e “temeva che l’uomo non fosse all’altezza di questo suo nuovo potere 
cosmico”. 
 
20. L'INVITATO, Roma sette (“I giorni”), ibid. Era appena uscita la guida archeologico-
mondana Roma-sette, a cura di Letizia Paolozzi (Torino, Edizioni dell’Albero, 1966). Il 
titolo è dovuto al fatto che “sette sono i peccati capitali che questo libro lusinga e cerca di 
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appagare, e sette gli itinerari consigliati”.  
 
21. A. CEDERNA, Primi passi (“Il giardino d'Europa”), ibid., p. 13. Discussione 
generale sul tema del verde pubblico, “certamente l’aspetto” più evidente “della nostra 
arretratezza nei confronti dei paesi civili”. “Siamo eredi stanchi e invecchiati di una civiltà 
che ha considerato la natura esclusivamente come un oggetto da violentare”, da sottoporre 
“al capriccio” dell’uomo, “a fini di diletto per pochi privilegiati”. Una moderna politica del 
verde si rendeva quanto più necessaria, giacché “abbiamo creato città inumane, le più 
squallidamente povere di verde e impianti ricreativi e sportivi del mondo”; tali condizioni 
condannavano “giovani e adulti a vivere murati in slums di cemento armato”.  
 
22. C. SAVONUZZI, Lo sfacelo di Ferrara, ibid., pp. 13-14. Sugli ultimi sventramenti 
messi in atto a Ferrara: era stato sfondato “il tratto intermedio tra piazza Travaglio-piazza 
del Duomo”; “per allargare alle auto l’accesso dalla porta San Paolo al centro, distante 
appena cento metri, si è sventrato un palazzotto che chiudeva e chiudeva bene la vecchia 
piazza popolare del Travaglio”. Altri interventi, continua Savonuzzi, erano stati operati 
“all’esterno della città, in zone nuove”. Il collaboratore de “Il Mondo” si sofferma su altri 
casi eclatanti: dalla Certosa, che “minaccia di crollare”, al “palazzetto manierista e 
bellissimo degli ex Bagni Estensi”, che seguitava “a decadere nelle mani dei baraccati”. 
Spazio anche per le opere d’arte e per il loro stato di conservazione, a titolo esemplificativo 
“le ante d’organo di Cosmè Tura” e “i piccoli e grandi Guercino del delizioso (un tempo) 
museo di Cento” (sullo stesso tema anche Bonelli, 1966, n. 29).    
 
23. (n. f.), Vittorini (“Taccuino”), XVIII, 8, 22 febbraio 1966, p. 2. Coccodrillo che tocca 
le fasi salienti della vita e dell’opera di Elio Vittorini, scomparso qualche giorno prima. 
Marcati, in particolare, gli scontri tra lo scrittore e gli organi dirigenti del Partito 
Comunista, specie in relazione agli anni del “Politecnico”. Di Vittorini è inoltre 
sottolineata “la componente liberale” e “storicistica”.    
 
24. D. SFORZA, Un fiato di vento (“Colonna antonina”), ibid., p. 5. Nel suo ultimo 
scritto per “Il Mondo”, Sforza tenta “un bilancio di questi ultimi quattro anni”, nel quale 
entrano anche alcuni riferimenti alla politica urbanistica portata avanti dalle 
amministrazioni che si erano succedute nella capitale e alle battaglie sostenute in 
collaborazione con Antonio Cederna: “quando abbiamo cominciato a scrivere, non c’era né 
il piano regolatore né lo schema di attuazione della legge n. 167, né i sottovia, né i lavori 
per la metropolitana”. 
 
25. A. BIANCHINI, Tre amiche di Henry James, ibid., pp. 9-10. Tra le amiche di Henry 
James (per la seconda parte dell’analisi di Angela Bianchini, 1966, n. 34), emerge la figura 
di Isabella Stewart Gardner. La collaboratrice de “Il Mondo” ricostruisce, in particolare, 
“l’idillio italiano” della collezionista, le frequentazioni con “il pittore John Singer Sargent” 
e con Bernard Berenson, cui la Gardner “dovette l’acquisto, tra l’altro, del Ratto d’Europa, 
di una testa del Giorgione e della Madonna Chigi di Botticelli”. “Dalla collezione che 
continuava a ingrandirsi”, “nacque la idea del palazzo veneziano”. Menzionati anche alcuni 
ritratti della donna, eseguiti da Sargent e Zorn. 
 
26. P. SANAVIO, Il Messico di Alain Bosquet (“I contemporanei”), ibid., p. 10. 
Nell’ambito di una conversazione con Piero Sanavio, Alain Bosquet si lascia andare ad 
alcuni ricordi ed impressioni d’ambito storico-artistico: da un quadro di Léger venduto a 
Parigi nel 1922, ad alcune considerazioni spese a proposito delle tele di Chagall – “1917, 
buona annata” – e Max Ernst. Conclude con un riferimento al Messico, paese che Bosquet 
aveva visitato e che riteneva “la fine d’ogni avventura”: “surrealismo, arte astratta, pop, 





27. G. PANIZZI, Il piano di Terracina (“Lettere scarlatte”), ibid., p. 12. L’ingegnere 
Panizzi scrive al direttore de “Il Mondo” segnalando le difficoltà di attuazione di 
un’adeguata politica urbanistica nel comune di Terracina.  
 
28. A. CEDERNA, Urbanistica e canzoni (“Il giardino d'Europa”), ibid., p. 13. “Non si 
scandalizzi l’amico lettore, abituato alle battaglie politiche in nome dell’urbanistica”, se 
“vogliamo attirare l’attenzione” “su una canzonetta presentata all’ultimo festival di 
Sanremo”: Il ragazzo della Via Gluck di Adriano Celentano, il cui testo “lamenta 
espressamente la distruzione del verde” nelle città italiane, problema “come sappiamo 
ignorato dalle pubbliche amministrazioni”. Il merito del cantautore, spiega Cederna, è di 
avere “dato voce e musica appropriate al risentimento popolare per le condizioni in cui 
tutti… sono costretti a vivere nelle città, a trascinarsi nelle strade, fra il traffico e 
l’immondizia”. 
 
29. R. BONELLI, Lo sfacelo di Ferrara (“Lettere scarlatte”), XVIII, 9, 1 marzo 1966, 
p. 4. Bonelli scrive al direttore de “Il Mondo” intervenendo in merito alle manomissioni ed 
agli sventramenti messi in atto a Ferrara: il tema era stato impostato due settimane prima 
da Claudio Savonuzzi (1966, n. 22). 
 
30. G. RAIMONDI, Le lit à la française (“Il cielo della stanza”), ibid., p. 8. Su Le lit à 
la française, acquaforte “che Rembrandt incise l’anno 1646”. Circa la scena: “due 
persone”, “l’una maschile e l’altra del sesso opposto, giacciono su di un grande letto, 
ricoperto da una sorta di baldacchino”; “la tenda, che lo recinge, è chiusa”, “tirata sul 
fianco sinistro del letto”, “lasciando vedere, intenti nella loro intimità, i due protagonisti”.   
 
31. A. MEZIO, Dantes pauperum, ibid., p. 13. Tra le varie Commedie illustrate, la cui 
storia “è difficile e confusa, scrive André Chastel”, Alfredo Mezio afferma che “uno dei 
codici più deliziosi del Trecento” è “il Dantino decadentistico della Trivulziana, popolato 
di silhouettes alla Giraudoux”, e “uno dei più divertenti” l’esemplare bolognese “col 
commento di Graziolo dei Bambagioli, noto ai dantisti per l’accento romagnolo dello 
scrivente, e illustrato dallo stesso copista con una serie di pupazzetti alla Longanesi, di uno 
spasso unico nel suo genere”. Partendo dal medesimo punto di vista di Roberto Longhi, che 
aveva negato “che il rinascimento abbia dato degli interpreti di Dante, almeno nel campo 
dell’arte”, il collaboratore de “Il Mondo” si concentra – tra gusto dei primitivi e 
predilezione per l’anonimato artigiano – sui “miniatori anonimi del Trecento”, che “ci 
tramandano nella loro santa semplicità un’eco della primitiva leggenda dantesca”. “Si 
tratta”, conclude Mezio, “di un materiale scarsamente esplorato, che interessa solo 
indirettamente i dantisti”, “e che gli storici dell’arte trovano indegno della loro attenzione”. 
“Eppure, fino a quando non sarà fatto lo spoglio di queste vignette – documento patetico di 
un’arte povera per mezzo della quale i miniatori del Trecento fecero bene o male le loro 
prove di interpreti danteschi – resterà sempre incognito un aspetto importante di quello 
pseudo-Dante, che è un capitolo della fortuna dantesca, ancora da studiare” (del problema, 
Mezio avrebbe discusso anche nell’ambito di una trasmissione televisiva: a tal proposito, 
1966, n. 37). 
 
32. A. CEDERNA, Parco pubblico giù le mani, ibid. “Tra un paio di mesi i romani 
avranno a disposizione un nuovo parco pubblico, di una cinquantina di ettari, in quella 
parte di Villa Doria Pamphilj che sta a occidente della via Olimpica” (sulla villa, in 
precedenza, almeno 1963, nn. 19, 29, 34, 47, 82, 83; 1964, n. 63; 1965, nn. 20, 22, 31). 
“Sarà un avvenimento straordinario”, scrive Cederna, “perché si tratta” “del primo vero e 
grande parco pubblico di questi ultimi sessant’anni, da quando cioè (1901) venne 
acquistata Villa Borghese”. C’era “voluto più di mezzo secolo, perché, con una 
popolazione passata da quattrocentomila a due milioni e mezzo di abitanti, l’evento si 
547 
 
compisse in questa eterna, immobile e immobiliare città (come la definì una volta Carlo 
Levi)”. 
 
33. M. D'AMICO, Il bagno turco (“L'epistolario di Lady Montagu”), XVIII, 10, 8 
marzo 1966, pp. 5-6. D’Amico si concentra sul primo (1708-1720) dei tre volumi 
dell’epistolario di Lady Montagu (The complete letters, Oxford, Clarendon), epistolario a 
cura di Robert Halsband. Tra i “resoconti dalla Turchia”, qualche nota su “un bagno di 
Adrianopoli”, la cui descrizione “ci ricorda qualcosa, e infatti Ingres, il cui Bagno Turco al 
Louvre è del 1865, aveva trascritto sul suo taccuino parecchi passi di una traduzione 
francese delle lettere di Lady Mary”. 
 
34. A. BIANCHINI, Tre amiche di Henry James, ibid., pp. 9-10. Dopo Isabella Gardner 
(1966, n. 25), Angela Bianchini mette la lente su Vernon Lee: “anche di lei”, “sono rimasti 
quadri fatti dall’amico Sargent”. 
 
35. A. BARTOLI, L'aragosta (“Il Novellino”), ibid., p. 10. Racconto-memoria di 
Amerigo Bartoli, che rievoca – come spesso nelle sue vignette, e come di frequente 
avevano fatto gli autori de “Il Mondo” – la Roma degli anni Venti: la storia è ambientata 
nella terza saletta del Caffè Aragno; tra i protagonisti, il collaboratore de “Il Mondo” 
menziona Francalancia (sul caffè, luogo centrale di aggregazione per gli uomini che, nel 
secondo dopoguerra, avrebbero costituito il gruppo de “Il Mondo”, 1956, n. 67; 1957, n. 8; 
1963, nn. 72, 98; 1964, nn. 18, 140, 171).  
 
36. A. CEDERNA, Proposte per l'Appia (“Cronache dell'urbe”), ibid., p. 13. L’ultima 
discussione sull’Appia prende l’abbrivo dall’analisi del testo “del decreto di approvazione 
del nuovo piano regolatore di Roma, pubblicato due settimane fa sulla Gazzetta Ufficiale” 
(sull’Appia anche 1965, nn. 101, 120, 121, 127, 130; 1966, nn. 1, 16). Il collaboratore de 
“Il Mondo” vaglia le proposte “di massima sia a breve che a lunga scadenza” che “Italia 
Nostra” “ha inviato a tutte le autorità competenti”. L’associazione suggeriva, in primis, 
“tutta una serie di ricerche che permettano finalmente una conoscenza esatta dell’Appia nel 
suo stato attuale, in vista dei primi interventi di progettazione”. In seguito, proponeva per 
esempio l’“esproprio di alcuni monumenti di grandissima importanza”, o “la creazione di 
un itinerario pedonale nella valle della Caffarella”.  
 
37. G. BALDINI, Bianco e nero (“Televisione”), ibid., p. 14. Baldini riserva qualche riga 
al “programma su Dante e la storia dell’arte, che fu trasmesso la settimana scorsa” e che 
aveva visto Alfredo Mezio nel ruolo di relatore (Mezio aveva centrato sul problema della 
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